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‘LONDEN, 21 december 2006. Matthew Fisher heeft bij het gerechtshof een zaak gewonnen over de rechten op het nummer A Whiter Shade of Pale van Procol Harum. Fisher speelde orgel op de hit uit 1967 en claimde dat hij de melodie voor het orgel heeft geschreven. Het hof oordeelde dat hij recht heeft op 40 procent van de auteursrechten. Fisher had de helft van de rechten geëist, maar volgens het hof was het aandeel van zanger Gary Brooker substantiëler. "De orgelsolo is een duidelijk en significant onderdeel van het nummer. De credits behoren dus toe aan de persoon die die geschreven heeft", zei de jury.’ ​[1]​
Gary Brooker, de aangeklaagde leadzanger van Procol Harum, beweert het nummer al bedacht te hebben voordat Matthew Fisher in de band kwam in 1967. Beide heren erkennen dat het nummer geïnspireerd is door Bachs ‘Air’ uit Orchestral Suite No 3 In D en Cantata No 140 ‘Wachet auf ruft uns die Stimme’. Dit laatste stuk heeft Fisher in een bewerking op zijn website gezet.​[2]​ De rechter heeft uitgewezen dat de orgelsolo een significante rol gespeeld heeft in de hit van Procol Harum. 
Of de orgelsound in Nederland net zo’n significante rol heeft gespeeld in de popmuziek, en wat die rol precies inhield, is het onderwerp van dit onderzoek: Een onderzoek naar de incorporatie en het specifieke gebruik van de kerkorgelsound in de Nederlandse popmuziek tussen 1967 en 1977.




In dit onderzoek wil ik de beschrijven wat de rol is geweest van de kerkorgelsound in de Nederlandse popmuziek. Ik wil dit beschrijven omdat het opvallend is dat hier nog nooit over geschreven is terwijl Nederland toch een zeer orgelminded land is. Over de klassieke orgelcultuur in ons land wordt veel geschreven, maar over de incorporatie van de kerkorgelsound in de popmuziek niet. Toch werd er in de Nederlandse popmuziek veel gebruik gemaakt van de kerkorgelsound. Over de kerkorgelsound in rock in de jaren ’70 (in internationaal perspectief) is een interessant artikel geschreven door de de organist Jan Overduin met zijn zoon. In dit artikel worden de Nederlandse bands echter buiten beschouwing gehouden.​[4]​
In dit onderzoek wil ik de rol van de kerkorgelsound in de Nederlandse popgeschiedenis in kaart brengen. Ik ben benieuwd wat die rol is geweest en wil bekijken welke bands gebruik hebben gemaakt van de orgelsound. Hoe kwamen ze erop deze sound te gebruiken? Hoe realiseerden zij deze kerkorgelsound? Was de kerkorgelsound populair in Nederland?

Afbakening
De periode 1967-1977 is in het buitenland en ook in Nederland de periode van de rockbands. Rock is het soundparadigma dat in dit onderzoek onder het gehanteerde begrip ‘popmuziek’ ligt. Een subgenre waarin het orgel een relatief grote rol heeft gespeeld heeft is de progressive rock of symfonische rock.
De Nederlandse popmuziek staat in de internationale context van de popmuziekwereld, waarin makers en muziek in de context staan van industriële productie en distributie. De ‘muziekindustrie’ in zijn moderne georganiseerde vorm ontwikkelde zich in New York aan het einde van de 19e eeuw. Het handelsproduct van die industrie bestond toen uit ‘bladmuziek’ en voor het eerst werd de categorie ‘popular music’ gebruikt. Sindsdien is deze term als concept en werkmethode steeds verder verspreid. De distributie van muziek waarbij de media een centrale rol spelen als doorgeefluiken van het product, de muziek, moet gezien worden als een belangrijke context voor het concept populaire muziek.​[5]​ 
Zo zijn achtereenvolgens het podium, de grammofoonplaat, radio, geluidsfilm, televisie en internet de media van de pop(ulaire) muziek. Nederland heeft zich volledig georiënteerd op de in de Verenigde Staten ontwikkelde productie- en distributiemethoden. 1964 was het jaar waarop popmuziek op grote schaal wereldwijd doorbrak, zo ook in Nederland. Op 6 juni 1964 kwamen de Beatles naar Nederland. Dit veroorzaakte een grote populariteit van de beatmuziek.​[6]​ Vele bands imiteerden het geluid van de merseybeat. Ook kwam de nationale productie van originele popmuziek (d.w.z. nieuw geschreven songs waarvan de uitvoerende(n) zelf rechthebbende(n) is/zijn) op gang. Nederlandse popmuzikanten konden zich direct oriënteren op internationale popmuziek door platen (het product zelf) en media (doorgeefluiken). Vooral in Den Haag ontstond een levendige beatscene waar vele bands uit zijn voortgekomen.
Een van de belangrijkste doorgeefluiken van popmuziek in Nederland was Radio Veronica. Deze piratenzender werd in 1959 opgericht en werd een van de belangrijkste promotors van popmuziek van Nederlandse makelij. 
Op 1 januari 1965 startte het piratenstation Veronica haar eigen Top-40. Het verspreidde deze lijst op papier onder platenzaken in het hele land; bovendien werd dit de richtlijn van de hitradio-uitzendingen van het station.​[7]​ In september 1965 verschijnt het eerste popmuziektijdschrift dat door fans en kenners uit de doelgroep zelf werd gemaakt, Hitweek. Door de uitstekende beschikbaarheid van popplaten en het steeds beter wordende radiolandschap voor popmuziek, stond de Nederlandse popmuzikant niets meer in de weg om zich te meten met het internationale niveau. Zij deden dit bij voorkeur in de taal van de popmuziek, het Engels. 
In 1967 brak de LP Sergeant Pepper’s Lonely Hearts Club Band van The Beatles uit Liverpool, Engeland, het terrein open waarbinnen popmuziek zich bewoog qua sound en content.​[8]​ Er werd afgeweken van het standaard popinstrumentarium en geëxperimenteerd met sounds en instrumenten. In dat jaar beklom de tot dan toe invloedrijkste hit met een kerkorgelsound de hitparades overal ter wereld, en ook in Nederland: ‘A Whiter Shade of Pale’ van de Britse groep Procol Harum. Daarom geldt dit jaar als startpunt voor mijn onderzoek.
Het jaar 1977 markeert het einde van de door mij onderzochte periode, omdat dit internationale jaar van de punk, hoewel nauwelijks een hitparadegenre te noemen, het hele discours rond de pretentieuze, kunstzinnige popmuziek van de periode sinds Sergeant Pepper’s veranderde in een ‘terug naar de basis’ esthetiek. Onder die ‘basics’ werd verstaan: de 3 (blues-)akkoorden korte songs waarvan de sound terugging naar het onversierde rockgeluid van drums, basgitaar, gitaar en zang.​[9]​ Alles wat toegevoegd was aan de rocksound na Sergeant Pepper’s werd gezien als opsmuk, en verdween. Vanaf dat moment in de popgeschiedenis is de kerkorgelsound teruggedreven naar de marges van de popproductie. Marges in de zin van: niet langer direct op de hitparades en albumlijsten georiënteerde productie.
In de periode 1967-1977 kwamen er in Nederland verschillende groepen op die de kerkorgelsound tot het meest kenmerkende van hun songs hebben gemaakt. Ik bestudeer de groepen die platen hebben gemaakt (de primaire bronnen), en met die platen succesvol zijn geweest in die zin dat zij ermee in de single- en albumlijsten zijn gekomen. Dat laatste is belangrijk als toetssteen voor hun bijdrage aan de popularisering van de kerkorgelsound in de Nederlandse popmuziek. Nu tijd en plaats zijn afgebakend kom ik tot de volgende onderzoeksvraag:







Ik wil in kaart brengen wat de rol van de kerkorgelsound in de Nederlandse popmuziek is geweest. Dit wil ik doen door:
1) een concrete tijdlijn te ontwerpen waarop de incorporatie van de kerkorgelsound in de Nederlandse originele popmuziek van de onderzoeksperiode zichtbaar wordt binnen de specifieke genres.
2) inzicht te geven in het specifieke gebruik van de kerkorgelsound in de onderzoeksperiode in relatie tot de teksten van de songs
3) conventies vanuit de traditionele orgelliteratuur bloot te leggen in de popmuziek.

Om antwoord te krijgen op mijn hoofdvraag, heb ik de volgende methode toegepast. Allereerst ben ik op zoek gegaan naar relevante literatuur over dit onderwerp. Op wetenschappelijk niveau is er nog niks geschreven over dit specifieke onderwerp. Daarom heb ik vooral gebruik gemaakt van primaire bronnen. In dit onderzoek wil dit zeggen: alle relevante geluidsdragers zijn aanwezig ofwel beschikbaar bij het geluidsarchief van de Nederlandse publieke omroep. Deze geluidsdragers waren voor mij de belangrijkste bronnen omdat de artiest hier muzikaal aan het woord is. Er is geen tussenpersoon die de bron kan vertroebelen. Met mijn kennis van orgelmuziek kan ik relevante dingen zeggen over het gebruik en de toepassing van de kerkorgelsound.
De belangrijkste boeken over Progressive Rock en de geschreven gespecialiseerde media (uit de periode 1967-1977) gaven mij een goed beeld over de context waarin deze muziek ontstaan is. Vooral het boek van Edward Macon: Rocking the classics: English Progressive Rock and Counterculture geeft helder weer hoe sounds en instrumenten werden toegepast in de progressive rock. In recensies en krantenknipsels heb ik gekeken hoe deze muziek ervaren werd. In het archief van het Nationaal Popinstituut (te Amsterdam) heb ik veel informatie kunnen vinden over Ekseption en Focus. Hier worden bijna alle krantenknipsels bewaard die betrekking hebben op de popmuziek vanaf 1970. Andere krantenartikelen heb ik kunnen vinden op de krantendatabase LexisNexis Academic.
Fansites en sites van artiesten zelf geven overzichten van de artiest en zijn muziek. Soms worden er ook krantenartikelen op gepubliceerd of interviews uit andere bronnen. Hoesteksten geven extra informatie over de geluidsdrager die beschreven wordt. Dit kan informatie zijn over de gespeelde muziek, de instrumenten die gebruikt worden, opnamedata, of biografische informatie over de artiest.
Hitlijsten zijn in een onderzoek naar de populariteit van muziek een primaire bron. Ze geven een indicatie van de populariteit van een nummer en kunnen gebruikt worden om trends in de muziekconsumptie te ontdekken. Ik heb het Hitdossier 1939-1994 gebruikt voor de muziek die hier centraal staat. In dit boek staat o.a. de Top-40 van Veronica vermeld. Dit was de hitlijst die in de periode van mijn onderzoek de enige die belangrijk was. Vanaf september 1974 is die lijst overgegaan in de Stichting Nederlandse Top-40.​[10]​

Het orgel als medium van betekenis in sound
De kerkorgelsound is zonder enige twijfel de oudste, meest complexe, overdonderende en betekenis-geladen sound van de westerse cultuur en haar verspreidingsgebied. Orgels zoals wij die nu kennen stammen af van een instrument uit de derde eeuw voor Christus, de hydraulis. Dit was een klein luid instrument dat bij de Grieken erg populair was en gebruikt werd bij spelen en ceremonies.​[11]​ De instrumenten die te vergelijken zijn met de kerkorgels die we nu hebben stammen uit de 10e eeuw na Christus en werden veelal in kerken en kathedralen geplaatst. In die ruimtes had het orgel vaak een niet liturgische functie. Het werd meestal gebruikt voor seculiere gelegenheden in de kerk. Orgels werden net als carillons gebruikt om festiviteiten aan te kondigen en op te luisteren. De kerkorgels waren eigendom van de stadsbesturen en organisten waren niet in dienst van de kerk, maar van de stad. Pas later begon het orgel ook liturgische functies te vervullen. Na de reformatie kwamen veel kerken in handen van de protestanten; wat grote gevolgen had voor het orgelgebruik. Zo bepaalde de Synode van Dordrecht in 1574 dat het orgelspel in de ban moest worden gedaan. In 1578 ging de Synode een stap verder door te bepalen dat orgels uit de kerken verwijderd moesten worden. Dit stuitte op verzet van de stedelijke overheden en zij hielden tegen dat het orgelspel werd afgeschaft.​[12]​
In de eeuwen daarna verwierf het orgel zijn plaats binnen de liturgie. Daarom wordt de sound van een orgel nu vaak gekoppeld aan kerken en christendom. 
In Amerika, bakermat van de moderne popmuziek, werd het orgel in de 16e en 17e eeuw geïntroduceerd door Spaanse missionarissen die met de christelijke kerkorgelsound een hele wereld aan betekenis, traditie, historie en achtergelaten erfgoed transplanteerden naar de ‘Nieuwe Wereld’.​[13]​
Popularisering van de orgelsound
In de 19e eeuw kwam het orgel al meer los van zijn religieuze context. Orgels werden niet alleen meer in kerken geplaatst, maar ook in concertzalen ten behoeve van orgelconcerten. Voorbeelden hiervan zijn het orgel in de Royal Albert Hall (1871) in Londen, en het orgel in het Concertgebouw in Amsterdam (1890). Het orgel kon hierdoor breder worden ingezet en niet alleen voor liturgische muziek. In deze eeuw ontstonden ook de orgelconcerten in kerken en concertzalen. Deze orgelconcerten waren populair:‘[They] attracted substantial audiences and programs were designed for maximum popular appeal.’​[14]​ De gespeelde werken varieerden van virtuoze romantische orgelmuziek tot transcripties van orkestwerken. In Amerika werden ook bewerkingen van populaire songs als ‘home, sweet home’ en ‘this the last rose of summer’.​[15]​ 
Het bioscooporgel
In Engeland en Amerika ontwikkelde men het theaterorgel of bioscooporgel. Dit type orgel werd voornamelijk gebouwd tussen 1911 en 1940. Theaterorgels werden gebruikt in theaters en bioscopen om films te begeleiden en om populaire muziek op te spelen. Deze instrumenten hadden nieuwe klankmogelijkheden ten opzichte van kerkorgels. Zo werden er orgelregisters bedacht die orkestklanken nabootsten. Ook drums en xylofoons konden bespeeld worden op een theaterorgel. Zo werd het mogelijk om in plaats van een heel orkest alleen een organist te betalen om een film van geluid te voorzien. Dit was veel goedkoper voor de theaters en bioscopen.​[16]​
Hammondorgel
Het hammondorgel werd in Amerika uitgevonden door Laurens Hammond (1895-1973). Hammond probeerde met dit orgel in oorsprong als surrogaat kerkorgel met een strakke en natuurgetrouwe orgelklank. De klank van een hammondorgel wordt opgewekt door toonwielen en de klankkleur wordt bepaald door drawbars. Dit houdt in dat het mogelijk is om door middel van additieve synthese de tonen en boventonen samen te stellen. Hierdoor werd het mogelijk een (zeker voor die tijd) redelijk natuurgetrouwe orgelklank te genereren.
De eerste hammondorgels kwamen in 1935 op de markt en Henry Ford en George Gershwin hoorden bij de eerste kopers. De verkoop van dit nieuwe instrument liep goed en in de eerste drie jaren van het bestaan van het hammondorgel werden er 2400 instrumenten per jaar verkocht waarvan een derde deel in kerken terecht kwam.​[17]​ Tussen 1936 en 1938 raakte de firma in een rechtszaak verwikkeld met de Federal Trade Commission. De kwestie was of Hammond zijn instrument wel een orgel mocht noemen. Hammond won de rechtzaak en kon zijn instrument orgel blijven noemen. Er werd een blinde test georganiseerd waarin orgelexperts geblinddoekt afwisselend een kerkorgel en een hammondorgel te horen kregen. In een derde van de muziekfragmenten hoorden ze niet het verschil tussen het pijporgel en het surrogaat ervan.
Een accessoire dat bij het hammondorgel hoort is de lesliespeaker. Deze speaker werd uitgevonden door Don Leslie. Door een speaker te laten roteren wilde hij het geluid van een pijporgel perfectioneren. Het ronddraaien van de speaker diende ter nabootsing van de plaatsing van pijpen in een pijporgel. Door de nieuwe speaker zou het geluid van een hammondorgel niet meer van één bron komen, maar door de ruimte verspreid worden.​[18]​ Een ander effect is een lichte zweving van de toon door het dopplereffect. Dat is een verandering in waarneming van licht of geluid, waarbij het lijkt of trillingen kleiner worden bij het naderen en groter wanneer men zich verwijdert van de geluidsbron.
Het hammondorgel werd vooral in zwarte kerken geplaatst omdat het een goedkoop alternatief was voor een pijporgel. Vanuit deze kerken kwam het orgel via de jazz en gospelmuziek in de rhythm and blues en de popmuziek terecht. Het orgel was als religieus instrument in Amerika terechtgekomen, maar werd op een gegeven moment in seculiere context weer ‘terugverkocht’ aan Europa en de rest van de wereld 
De Muziek-zelf
In de popmuziek waarin de kerkorgelsound een prominente rol speelt is een tweedeling aan te brengen. Er kan worden gespeeld volgens de conventies van het traditionele kerkorgelspel (Europees georiënteerd) en volgens de conventies van het orgelspel in de zwarte kerk (Amerikaans georiënteerd). 
Conventies vanuit de klassieke kerkorgelliteratuur
De muzikale mogelijkheden van een orgel zoals tot in het oneindige aanhouden van toetsen (orgelpunt) en het laten klinken van diverse muzieklijnen doorelkaar behoren tot klankspecifieke eigenschappen van een orgel. Deze klankeigenschappen hebben bij de ontwikkeling van muziek voor dit instrument geleid tot muzikale conventies waardoor de mogelijkheden van het orgel goed benut worden. Waar ik op wil letten in de popmuziek waarin orgel wordt gebruikt is onder andere:
	polyfonie
	cadensen die kenmerkend zijn voor het kerkelijk orgelspel (bijvoorbeeld plagale ‘amen’-cadensen)
	orgelpunt (het laten liggen van tonen)
	toccatavormen
	technieken als spelen met uitkomende stem, pedaalgebruik, stemvoering

Conventies vanuit de zwarte kerk
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Fats Waller 
Een van de pioniers van de orgelsound in de popmuziek is Fats Waller (1904-1943). Deze domineeszoon leerde orgel spelen van zijn moeder en speelde al op jonge leeftijd in de kerk. Daarnaast was hij organist in diverse bioscopen waar hij zwijgende films van muziek voorzag. Fats Waller kreeg pianolessen van James P. Johnson van wie hij de (veeleisende) stride-stijl leerde. Hij is de eerste artiest geweest waarvan opnamen zijn gemaakt van orgelspel in de populaire muziek. In november 1926 was hij in de studio van Victor Records in Camden, New Jersey. Deze studio was een voormalige kerk waar het pijporgel nog in stond. ​[20]​
Stephen Budiansky schrijft: ‘Waller rattled off two tunes on the 2,000-pipe instrument: W.C. Handy’s “St. Louis Blues’ and a piece of his own, “Lennox Avenue Blues”, also known as “The Church Organ Blues”. The Victor Engeneers recorded those performances. And company executives were sufficiently impressed that over the next three years they brought Waller back for a half dozen more sessions.’​[21]​
Een orgel is van nature niet erg geschikt om jazz op te spelen. Het kenmerkende van jazz is dat bepaalde noten binnen een maat geaccentueerd worden. Op een piano is dit mogelijk door deze toets harder in te drukken. Een orgel is echter niet aanslaggevoelig. Toch wist Fats Waller het voor elkaar te krijgen een orgel te laten swingen: ‘He was doing things that classically trained organists would say are almost impossible to pull of artistically: playing staccato, playing slurs and slides, playing clustered chords and arpeggios.’ ​[22]​
De orgelmuziek van Fats Waller wordt vooral geroemd om zijn balans, structuur en beweging die bijna klassieke kwaliteiten hebben.​[23]​ De American Musicological Society stelde een canon samen van de belangrijkste Amerikaanse muziek.​[24]​ Daar is in 2001 ook de orgelmuziek van Fats Waller aan toegevoegd. 
Wild Bill Davis
Op 18 augustus 1950 werd het nummer ‘Tamburitza Boogie’ van Louis Jordan and His Tympany Five’ opgenomen. De organist was Wild Bill Davis wiens echte naam William Davis (1918-1995) was. Wild Bill Davis schreef veel nummers voor Louis Jordan en introduceerde het Hammondorgel in diens band.​[25]​ Voordat Davis in 1950 overging op het orgel was hij pianist en arrangeur in Louis Jordan’s Tympany Five. In ‘Tamburitza Boogie’ is voor het eerst het orgel het begeleidingsinstrument, in plaats van de piano. Het orgel wordt gebruikt met een opvallende vibratie waardoor het pijporgel(achtige) geluid niet tot uitdrukking komt in deze song. Davis bleef organist van de band tot 1959, toen Jimmy Smith zijn opvolger werd. Davis speelde later nog bij jazz-grootheden als Duke Ellington.​[26]​ De ‘Tamburitza Boogie’ was om nog een andere reden bijzonder: het was een van de eerste nummers waarin de term ‘Rock and roll’ voorkwam in de tekst.​[27]​ Het nummer is in Nederland niet in de hitlijsten geweest, in Amerika behaalde het de tiende plaats. 
Wild Bill Davis wordt vaak gezien als een jazz-organist. Voordat de rock & roll als stijl doorbrak, was jazz de muziekstijl die populair was. Pas na de doorbraak van Rock & Roll werd de jazz gezien als apart segment naast de popmuziek. De muziek waarin Wild Bill Davis actief was, is beter te plaatsen in de voorloper van de rock & roll: de rhythm and blues of de black pop.
Jimmy Smith 
Na het horen van Wild Bill Davis besloot Jimmy Smith (1925-2005) orgel te gaan spelen. Hij ontwikkelde een heel eigen stijl en gebruikte het Hammondorgel als volledig orkest. Hij gebruikte het pedaal van een orgel om een zogenaamde ‘walking bass’ te realiseren en wist op een orgel een complete band te imiteren. In de New Grove Dictionary of Music and Musicians wordt zijn betekenis als volgt geduid:
‘He was the first to make the organ effectively serve as a group (minus drums), providing walking bass lines with his feet, chordal accompaniment in his left hand, and a solo line in his right, and he set the standard instrumentation for a hard-bop group: organ, electric guitar, and drums, perhaps with saxophone (usually tenor saxophone) as well.’​[28]​
Dave ‘Baby’ Cortez
Een andere artiest die in de beginjaren van het orgel in de pop furore heeft gemaakt op dit instrument is Dave ‘Baby’ Cortez (1938-). Het nummer waarmee hij in 1959 de nummer 1 positie behaalde in Amerika heeft als titel ‘The Happy Organ’. 
Dit was het eerste puur instrumentale popnummer waarbij het orgel het leadinstrument was. Het originele nummer was een Amerikaanse folksong en had als titel ‘Shortnin Bread’ en is bijvoorbeeld uitgevoerd door het Amerikaanse close harmony trio Andrews Sisters. Er zijn diverse andere teksten op deze melodie geschreven waaronder ‘Cats and Dogs’ Het was de bedoeling dat ‘Baby’ Cortez dat laatste nummer op zou nemen, maar dat liep anders. Doug Moody, de producer van ‘Baby’ Cortez vertelt: ‘Dave lost his voice that Saturday morning and could not sing ‘Cats and Dogs’ The guys were restless and started jamming. Dave was at the piano and was doing a funky version of 'Shortnin Bread.' Our engineer (owner of the studio) had one eye a rag top (which frequently slipped off) and yelled to Dave, 'Try the organ.' He went out and fired up the huge Hammond B3 in the corner. Dave could only play it in the key of C and we did one take of an instrumental. I lived with it all through the Christmas weekend and called it The Happy Organ.’​[29]​
Later bracht Cortez nog een aantal nummers uit die het in Amerika ook goed deden. In Nederland bleef hij echter onopgemerkt. Het nummer ‘Tootsie’ werd bekend als tune van het programma ‘Voor Jan en Alleman’ op Veronica.​[30]​ De albums die Cortez gemaakt heeft hadden ook in de titels verwijzingen naar het orgel. Zijn eerste album heet bijvoorbeeld Dave 'Baby' Cortez and His Happy Organ, een duidelijke verwijzing naar zijn eerste nummer-1-hit. 
Billy Preston
Billy Preston (1946-2006) is de organist die ervoor heeft gezorgd dat het orgel vanuit de jazz en rhythm and blues ook in de rockmuziek werd toegepast. Als tiener speelde hij al orgel bij de bekende gospeldiva Mahalia Jackson.​[31]​ Het eerste album dat hij in 1965 uitbracht heeft als titel Most Exciting Organ Ever. Een jaar daarop bracht hij het album Wildest Organ in Town uit. Billy Preston werkte onder andere samen met Ray Charles, The Rolling Stones, Aretha Franklin en de Beatles. Hij introduceerde bij deze artiesten de orgelsound. Bij de Beatles werd hij soms gezien als de vijfde Beatle door zijn enorme muzikale inbreng. Zo speelt hij orgel op het album Let it Be uit 1970 en is hij te zien in de opnames van het laatste concert van de Beatles: het Rooftop concert (30-01-1969) op het dak van de Apple Studio’s in Londen. Door Billy Preston kwam het orgel als typische gospelsound in de witte popmuziek terecht. 
Alle bovengenoemde orgelpioniers waren Afro-Amerikanen waren artiesten die het orgel vanuit de ‘zwarte kerk’ kenden en gebruikten in de popmuziek.
Procol Harum
17-06-67: ‘A Whiter Shade of Pale’ komt vanuit niets op de nummer 1 positie te staan van de Nederlandse hitlijsten. Het debuutnummer van Procol Harum blijft vijfentwintig weken in de Top-40. Het is het eerste nummer waarin een overduidelijke orgelsound te horen is, een orgelsound die je bij het horen ook direct koppelt aan het geluid van een kerkorgel. De orgelsound die hier gebruikt wordt, wordt gerealiseerd op een Hammondorgel. Toch wordt het geluid van het orgel niet vervormd met een dik tremolo of door een sterke overdrive. Het Hammondorgel wordt hier gebruikt zoals de uitvinder het orgel heeft bedoeld, als een substituut pijporgel. Dat schrijft ook Edward Macon, die eraan toevoegd: ‘hence the stately pace and cathedral-like ambiance of much of their most characteristic music.’​[32]​
Ook de structuur van het nummer doet aan als traditionele klassieke orgelmuziek. Dat is ook niet vreemd want het is geïnspireerd door twee werken van de componist Johann Sebastian Bach, namelijk de orgelbewerking ‘Wachet auf ruft uns die Stimme’(BWV 645) en het (over)bekende ‘Air voor de G-snaar’. Beide stukken kenmerken zich door een grote zelfstandigheid van de lijnen in de muziek. De ‘Air’ van Bach is oorspronkelijk niet voor de g-snaar van een viool geschreven, maar in de 19e eeuw bewerkt door August Wilhelmj (1845-1908). Het originele werk is te vinden in het tweede deel van de derde orkestsuite van Bach (BWV 1068). De titel ‘Air’ geeft aan dat het gaat om een aria-achtig instrumentaal werk. Qua harmonieverloop lijkt de popsong het meeste op de ‘Air’ van Bach. Qua versieringen van de melodielijn doet het nummer mij meer denken aan het ‘Wachet auf’ van Bach. ‘A whiter shade of Pale’ is ook in de instrumentale gedeelten de moeite waard om naar te luisteren. Dit komt omdat de piano (bespeeld door de zanger Gary Brooker) zorgt voor de harmonische ondersteuning en op het orgel een zangerige melodie wordt. gespeeld Als je iemand vraagt om een stukje te zingen van deze song dan krijg je bijna altijd de orgelmelodie te horen. De eigenlijke melodie, gezongen door Gary Brooker, voegt nog een extra laag toe. De bluesachtige manier van zingen en de kerkorgelachtige instrumentale laag van het nummer contrasteren, maar vormen tegelijk ook weer een eenheid. 
De tekst van het nummer is geschreven door Keith Reid en laat veel aan de verbeelding over. Keith Reid was de vaste tekstschrijver van Procol Harum. Hij werd door de band gezien als volwaardig lid terwijl hij geen instrument bespeelde of zong. Op de officiële internetsite van Procol Harum zijn discussies gevoerd waar de tekst nou werkelijk over zou gaan. ​[33]​ De tekst is geïnspireerd op een oud Engels gedicht dat in 1791 geschreven is door de Schotse dichter Robert Burns (1759-1796).​[34]​ De thematiek en vorm van het gedicht is door Keith Reid grondig gemoderniseerd en aangevuld. De tekst is niet het meest karakteristieke: dat is de muziek en vooral de orgelsound binnen de rockballad context.
In oktober 1967 behaalde Procol Harum weer een nummer-1-hit met ‘Homburg’. In dit nummer heeft het orgel een minder prominente rol en wordt de piano meer gebruikt voor het melodisch materiaal en het orgel voor de harmonische ondersteuning. Na deze twee successen lukte het Procol Harum niet meer om een grote hit te scoren. In haar recensie van het concert dat Procol Harum op 14-10-1972 gaf in het Concertgebouw in Amsterdam schrijft Elly de Waard weinig positiefs over de band: ‘De formule die A Whiter Shade of Pale tot een succes maakte sukkelt nu al jaren in diverse variaties door in de muziek van Procol Harum. De pretentieuze gedragenheid wordt in vrijwel elke song onveranderlijk ingeleid door enkele vleugel-akkoorden en vervolgens meer of minder deskundig, opgevuld door orgel, elektrische gitaar, bas, slagwerk en onopvallend gezang. Af en toe zit er best een leuk deuntje tussen of een gevoelig stukje klassiek piano, maar saaiheid en ellende voeren de boventoon[…] Zoals de hoezen al deden vrezen bestaat de groep ook nog eens uit vijf onaantrekkelijke kerels, die niet meer van de jongsten zijn, zodat er ook in dat opzicht weinig te genieten viel.’​[35]​
In Nederland behaalde ‘A Whiter Shade of Pale’ in April 1972 voor de tweede keer de 1e plaats. Dit kwam omdat het nummer toen uitgebracht werd op een EP (een soort maxisingle). Deze nieuwe geluidsdrager was in die tijd erg populair en zo wist het nummer weer te scoren. Er was zeker nog een publiek te vinden voor de muziek van Procol Harum.
Progressive Rock
De muziekstijl waarin het orgel internationaal het meest prominent is gebruikt is de progressive rock. In Rocking the Classics, English Progressive Rock and the Counterculture (1997) schetst Edward Macon een beeld van de progressive rockscene in Engeland. Omdat de Nederlandse popmuziek beïnvloed is door de Engelse en Amerikaanse popmuziek wil ik kijken of er overeenkomsten zijn.
Macon legt uit dat progressive rock gebruik maakt van geluiden en klanken uit de klassieke muziektraditie van middeleeuwen tot romantiek en later. Vaak hadden deze klanken ritualistische connotaties. Het gebruikt van een hammondorgel als substituut pijporgel en het gebruiken van stijlfiguren uit relieuze muziek zijn daar voorbeelden van.​[36]​ 
Er is een spanningsveld tussen het standaard rockinstrumentarium en de klassieke instrumenten (of daarop gebaseerde klanken). Macon koppelt gendertheorieën aan dit spanningsveld. Mannelijke instrumenten zijn bijvoorbeeld de elektrische gitaar en het hammondorgel (met overdrive).Vrouwelijk zijn bijvoorbeeld akoestische instrumenten en de mellotron (instrument met symfonische analoge samples). Ook het hammondorgel kan gezien worden als vrouwelijk instrument als het orgel licht en onvervormd gebruikt wordt. De veelzijdigheid van het hammondorgel maakte het orgel tot een van de meest geschikte instrument dat het klankideaal van de progressive rock kon verwezelijken, omdat het hammondorgel zowel mannelijk als vrouwelijk kon klinken.​[37]​ Het hammondorgel is dus te gebruiken als een niet dominant (vrouwelijk) begeleidingsinstrument, maar kan ook ingezet worden als leadinstrument met melodielijnen. Van zacht en lieflijk tot hard en overstuurd.
Werd de rock gedomineerd door gitaristen, in de progressive rock speelden toetsenisten een rol die minstens zo groot was. De opkomst van de toetsenist is een van de meest kenmerkende bijdragen van de progressive rock aan de popmuziek.​[38]​ In bands die toonaangevend waren zoals The Nice, Procol Harum, Yes, Emerson Lake and Palmer(ELP) domineerde het orgel de soundscape. Door de mogelijkheden van het orgel namen organisten nu een prominente plaats in de meeste progressive rockbands in plaats van de gitaristen. Deze organisten waren doorgaans geschoold en geen autodidacten. Dit zorgde ervoor dat er nieuwe sounds en muzikale ideeën in de popmuziek terecht kwamen, vaak geïnspireerd door klassieke muziek die de meeste organisten beheersten door hun school opleiding Of zoals Marshall Cavendish schrijft in de Encyclopedia of Popular Music: ‘Perseverance and practice, however, is needed to master any form of keyboard. Survivors of childhood piano lessons have inevitably absorbed plenty of music theory and possess genuine technical ability.’​[39]​







De kerkorgelsound in de Nederlandse popmuziek 1967-1977
Beatgroepen

In de loop van de jaren zestig ontstonden veel beatbands in Nederland. Deze imiteerden vooral muziek van bekende Amerikaanse en Britse artiesten. Eigen songs spelen deed men minder vaak. Dit resulteerde meestal in een getrouwe imitatie van de internationale popmuziek. Nadat de Beatles in juni 1964 Nederland hadden bezocht werd het allemaal anders.​[40]​ Het optreden van de Beatles zorgde voor een ongekende sensatie. De muziekstijl van de Beatles die merseybeat werd genoemd werd door veel Nederlandse bands overgenomen. Deze bands speelden eerst voornamelijk materiaal van de Beatles, maar er waren successievelijk ook bands die eigen muziek gingen maken, wel met de typische beatsound. In deze beatperiode werd er al af en toe een orgelsound in de nummers gebruikt.

The Motions
The Motions was een Haagse beatband opgericht in 1964. In dit eerste jaar van het bestaan braken ze nog niet door in de hitlijsten. Ze stonden wel in het voorprogramma van de Rolling Stones bij hun legendarische concert in het Kurhaus te Scheveningen op 8 augustus 1964. Dit ‘concert’ dat volledig uit de hand liep zorgde ervoor dat de band bekendheid kreeg. 
In april 1965 scoorden The Motions de allereerste Nederlandse beathit: ‘It’s gone’. ​[41]​ De band behaalde hiermee de 39e plaats in de Top-40. Deze single werd geschreven door Robby van Leeuwen, de gitarist. Hij werd later bekend als gitarist van Shocking Blue en componeerde het internationale succesnummer ‘Venus’ (1969).
Minder bekend is dat hij ook het nummer ‘Wasted Words’ geschreven had.​[42]​ Dit nummer kwam op 6-11-’65 in de hitlijsten terecht en behaalde een derde plaats. ‘Wasted Words’ is een van de eerste protestsongs in Nederland. Twee jaar na de legendarische woorden van Martin Luther King die op 28 augustus 1963 in Washington zijn beroemde toespraak ‘I have a dream’ hield, kwam deze song in de hitlijsten terecht. ​[43]​ De droom van Martin Luther King zou volgens de songtekst van de Motions niet veel meer zijn dan verspilde woorden.
	De tekst van het nummer beschrijft het protest van de Civil Rights Movement in Amerika. De zwarte bevolking vechtte daar voor gelijke rechten. Ook refereert het nummer aan de protestmarsen: ‘The greatest fighter is Martin Luther King and when he speaks you see that they're gonna sing.But these are wasted words, only wasted words. Oh Lord, let the good times come.’ De tekst van dit lied is pessimistisch en aan het einde van elk couplet klinkt een gebed: ‘Oh Lord, let the good times come’. 
Opvallend is het orgel dat gebruikt wordt. De rol van het orgel is niet overheersend en er wordt geen melodisch materiaal op gespeeld. Het orgel wordt gebruikt als opvuller, voor harmonische ondersteuning van de zang. In de kerken wordt het orgel hier ook voor gebruikt. De orgelsound heeft in dit nummer een extra betekenis door de tekst. Doordat de tekst een gebed is, zoals blijkt uit de aanroep: ‘Oh Lord let the good times come’, krijgt de orgelsound in die context extra betekenis.
Er wordt hier geen hammondorgel gebruikt, maar een Farfisa orgel. Farfisa orgels maakten gebruik van transistors om het geluid op te wekken. Dit zorgt voor een stabielere maar ook ielere klank. Het voordeel van deze orgels was dat ze lichter waren en dus gemakkelijker te vervoeren. Veel bands, bijvoorbeeld The Doors, kozen dan ook voor een Farfisa orgel of een vergelijkbaar instrument.
Het is in dit nummer opvallend dat er geen gebruik wordt gemaakt van drums. In de meeste beatbands mocht de beat natuurlijk niet ontbreken. Bij dit nummer wordt op akoestische gitaar gespeeld en op orgel. Dit zorgt ervoor dat het nummer eerder uitnodigt om er serieus naar te luisteren dan om te dansen (of klappen).

Ro-d-ys
 ‘De Beatles van het noorden’ werd deze in 1965 opgerichte band ook wel genoemd.​[44]​ De meeste beatgroepen in Nederland ontstonden in het westen van het land. In Den Haag bijvoorbeeld schoten de beatgroepen als paddestoelen uit de grond. Toch kreeg de band uit het Groningse Oude Pekela, een dorp dat vooral ‘groot’ geworden is in de strokartonproductie, het voor elkaar een hit te scoren in de Top-40: ‘Take her home’. Het nummer behaalde de derde plaats in de Top-40 en bleef 11 weken in de hitlijst staan. 
De Ro-d-ys maakten typische beatmuziek gezongen in een door het Gronings dialect gekleurd Engels. Het orgel werd in de eerste nummers al gebruikt, maar had nog geen zelfstandige positie. Het orgelspel van Joop Hulzebos diende vooral ter harmonische ondersteuning en opvulling van de sound. Eigen melodielijnen waren er bij de Ro-d-ys niet voor het orgel. Tussen de gezongen regels zorgt het orgel voor ritmische accenten. Dit zorgt ervoor dat het orgel in dit nummer toch wel opvalt, vooral in de Nederlandse beatscene, waar het orgel nog niet vaak gebruikt werd. 
De Ro-d-ys schuwden het niet om niet-rockeigen instrumenten te gebruiken. Zo werd in het nummer ‘Isn’t it a good time’ een draaiorgel gebruikt. Alleen de Beatles gebruikten ook een draaiorgelsound op het album Sgt. Pepper’s Lonely Hearts Club Band in het nummer ‘Being for the benefit of mr. Kite’ (1967). Dit deden de Ro-d-ys na op hun conceptalbum Earnest Vocation uit 1968.
Toen de band, na een concert, terug naar Groningen reed van een concert werd op de autoradio dé orgelhit van de jaren ’60 gedraaid: ‘A Whiter Shade of Pale’. Alle bandleden die in de auto zaten waren er ‘finaal kapot van’ zegt de dummer van de band, Dick Beekman, in een radiodocumentaire. ​[45]​ De band besloot een nummer te maken geïnspireerd door Procol Harums hit. Een maand later dan ‘A Whiter Shade of Pale’ dat in de hitlijsten kwam op 17 juni ’67 brachten de Ro-d-ys hun orgelhit uit. Dit nummer was getiteld ‘Gods of evil’ en kwam op de B-kant van de single ‘Just fancy’ dat op 15 juli ‘67 op de achtste plaats van de hitparade terecht kwam. ​[46]​
Het werd een single met tegenstellingen. Het nummer ‘Just fancy’ ging over het hebben van lang haar, wat in die tijd gezien werd als provocatie van de jeugd en door veel ouders niet werd geaccepteerd. ‘Gods of evil’ gaat over een dieper probleem. Het is een kritische song over de afwezigheid van God in de wereldproblematiek: ‘If there is a God who loves the people let him speak right now.
If there is a God to destroy evil Let him seek right now.’​[47]​ 
	Het nummer start met een orgel zonder verdere instrumenten. De luisteraar wordt meteen in de soundscape van de kerk getrokken. Na de korte introductie op orgel vallen de drums in en de basgitaar. De inhoud van de tekst wordt versterkt door gebruikt te maken van een sound die gekoppeld is aan het christelijke geloof.
In dit nummer horen we dezelfde gelaagdheid terug die ook in Procol Harums hit te horen is: een dominerende melodische lijn op het orgel en een contrasterende melodielijn. Toch zit het nummer van Procol Harum gelikter in elkaar. Bij ‘A whiter shade of pale’ hoor je continu drie verschillende melodielijnen door elkaar heen: de orgelmelodie, de zangmelodie en de baslijn. Bij ‘Gods of Evil’ wisselen de melodieën elkaar meer af. De melodie die Harry Rijnbergen zingt wordt afgewisseld met de melodie die Joop Hulzebos op het orgel speelt tussen de regels door. Dit maakt het nummer iets statischer. De Ro-d-ys hebben een aantal elementen van hun voorbeeld wel overgenomen, maar hebben het niet tot in de kleinste finesses uitgewerkt. 
Tee-Set
De Delftse band Tee-Set werd in 1965 opgericht door de zanger Peter Tetteroo. ​[48]​ Aanvankelijk richtte de band zich vooral op ruige rhythm and blues; later werd dit meer gepolijste muziek. De meeste muziek van de band werd geschreven door de organist, Hans van Eyck. De band had een aantal elementen die het tot een unieke band maken. Dat zijn de bluesachtige sound van de zanger Peter Tetteroo (1947-2002), de orgelsound en vooral het opvallende gebruik ervan. De meeste beatbands maakten immers geen gebruik van het orgel. Als men dat al deed dan werd het meestal alleen gebruikt als opvullende sound. Bij Tee-Set werd het orgel naast opvullende sound ook gebruikt om melodische accenten te geven. Het orgel dat gebruikt werd was een hammondorgel. De manier van spelen en de algemene sound van de band heeft veel weg van de Spencer Davis Group. Deze Britse band behaalde veel hits in Nederland en was bekend om de hammondsound van hun organist Steve Winwood.
Op 28-01-’67 kwam het nummer ‘Don’t you leave’ in de hitlijsten terecht en behaalde de negende plaats. In het eerste couplet van het nummer is nog geen orgel te horen, alleen gitaar, bas, drum en mondharmonica.​[49]​ Bij het tweede couplet vult een hammondorgel het geluid aan met een registratie waarbij de grondtonen voornamelijk weggelaten zijn; daardoor is de orgelsound niet overheersend, maar vult de sound mooi op. In de coupletten hieropvolgend worden die hoge, iele klanken afgewisseld met een voller orgelgeluid. De orgelsound die hier gebruikt wordt is geïnspireerd door het orgelgebruik in de zwarte kerken waar het orgel hoofdzakelijk dient ter harmonische ondersteuning. In de instrumentale solo speelt de piano de hoofdrol met een solo volgens het standaard bluesschema.
In dit nummer is niet direct een koppeling te maken tussen de inhoud van de tekst en de kerkorgelsound. De inhoud van de tekst. ‘Don’t you leave’ is niet gericht tot God, maar tot een vriendin. De orgelsound wordt hier meer gebruikt als op zichzelf staande sound zonder directe connotaties met religie.

Het nummer ‘Long ago’ dat op de b-kant staat van de hit ‘Don’t you leave’ begint met piano, later wordt het orgel gebruikt ter begeleiding.​[50]​ Halverwege het nummer komt een orgelsolo, een hammondsolo met een heldere registratie en een vibrato. Hans van Eyck laat diverse manieren horen om de melodie te versieren. Later volgt er nog een couplet en krijgt het orgel een prominentere plaats in de begeleiding. Dit omdat het volume van het orgel wat omhoog wordt geschroefd, maar ook omdat de rol van het orgelspel verandert. In plaats van harmonische ondersteuning samen met de gitaar worden er nu tussen de zangregels in loopjes gespeeld die doen denken aan een blazerssectie. De veelzijdigheid van het hammondorgel in zijn muzikale mogelijkheden komen duidelijk naar voren in dit nummer. 
Een duidelijke relatie tussen de tekst en het gebruik van de orgelsound is in dit nummer niet te vinden. Het orgel wordt gebruikt als een nieuwe hippe sound zonder dat het nodig is het gebruik hiervan door de tekstuele context te verantwoorden.
	Halverwege 1967 stapte de organist Hans van Eyck op en richtte de band After Tea op. In deze band schreef hij vooral de nummers en behield hij zijn orgelsound. In 1968 kwam hij al weer terug bij Tee-Set en kon zo het grote succes meemaken dat de band behaalde met het nummer ‘Ma belle amie’ in 1969.​[51]​ Het behaalde in Nederland de zesde plaats in de hitlijsten, in Amerika de vijfde plaats.











Earth and Fire kwam voort uit de in 1969 opgerichte band Opus Gainful. In deze band speelden de twee muzikale kopstukken van de band al: de broers Chris en Gerard Koerts. Chris speelt gitaar en Gerard voornamelijk toetsen. Het repertoire van de band bestond in de eerste jaren vooral uit Top-40 muziek. Dit zou snel veranderen. Een oude schoolvriend van de basgitarist Hans Ziech, Eric Wenink, liet de band kennismaken met experimentelere muziek zoals Jefferson Airpane en Jimmi Hendrix.​[52]​ Door het luisteren van deze muziek raakte de band een beetje uitgekeken op de commerciële rock ’n roll met twee gitaren en een basgitaar.
Chris Koerts zei hierover: ‘We wilden de tonen langer kunnen aanhouden, symfonischer klinken. Dat soort dingen zag je toen gebeuren in Amerika, onder de noemer ‘Underground’. ‘Chest Fever’ van The Band was bijvoorbeeld een openbaring voor ons. Dat begin met het kerkorgel; fantastisch. Zoiets wilden wij ook. We hebben toen ook zo’n ding aangeschaft. Een klein rotorgeltje eigenlijk, maar het sloeg wel waanzinnig aan op de bühne. Een paar jaar later, bij de elpeeversie van ‘Storm and Thunder’ (1971) zou dat idee van een kerkorgel als opening helemaal tot bloei komen.’ ​[53]​
Na het beluisteren van het voorbeeld van Earth and Fire, ‘Chest Fever’ van The Band, moet gezegd worden dat het zogenaamde kerkorgel toch echt een hammondorgel was. De klank van het orgel is wel geïnspireerd door de plenumklank van een pijporgel, namelijk een stevige basisgrondtoon en dan vertikaal aangevuld met diverse vulstemmen die door middel van de drawbars op het hammondorgel te realiseren zijn.
Op 23 oktober werd de band omgedoopt tot Earth and Fire. De naam van de band verwees naar de elementen, hetgeen aangeeft dat de band zich niet alleen met platte, aardse, commerciële popmuziek bezig wenste te houden. De undergroundstroming waar de band sterk door geïnspireerd was zette zich namelijk af tegen de burgerlijke cultuur en experimenteerde veel met allerlei sounds en muzikale invloeden.
De eerste hit van de band was ‘Seasons’. Dit kwam op 17 januari 1970 de hitlijst binnen en behaalde de tweede plaats. Het werd alleen tegengehouden door de plaat ‘ Mijn gebed’ van DC Lewis.​[54]​ In de eerste hits van Earth and Fire speelde het orgel nog geen belangrijke rol. De eerste drie hits zijn te beschrijven als vrij ruige gitaarhits. 
Dit veranderde met hun vierde hit: ‘Invitation’. Op zes maart 1970 kwam het nummer de hitlijsten binnen en behaalde de vijfde plaats. Met dit nummer sloeg de band een nieuwe weg in met een nieuwe sound. Het nummer begint zelfs met orgel, daarna klinkt er tweestemmige zang. Wat onmiddellijk opvalt is de polyfone structuur die er klinkt doordat op het orgel twee melodieën door elkaar gespeeld worden. In het refrein wordt de rol van het orgel anders. Er worden ‘meer registers opengetrokken’ en met een vibratoklank krijgt het orgel een ruigere klank. Deze tegenstellingen zien we in het hele nummer terug. Afwisselend rustig orgelspel met zang en de refreinen hard, met een niet te missen drumpartij. Je kunt zeggen dat de band in dit nummer nog duidelijk op twee gedachten hinkt: de gitaarnummers, en de meer symfonische muziek. De rustige stukken geven het nummer een gedragen sfeer. De producent van de band, Freddy Haayen, was er niet zeker van dat deze sound succes zou hebben. Toch mocht de ingeslagen weg verder worden ingegaan.​[55]​
De tekst van het nummer heeft een wat zweverig karakter. Een man is op zoek naar een mysterieze vrouw. Deze vrouw zal verschijnen als de zon opkomt. De vrouw roept de naam van de man en vervaagt. Het orgel wordt gebruikt om deze mysterieuze delen van de tekst te voorzien van een mystieke soundscape door het gedragen orgelspel. 
Song of the marching children
Dit deed de band met het album Song of the marching children.​[56]​ Het openingsnummer van de elpee besloeg een complete plaatkant. De elpee kreeg een kunstzinnige hoes waarop het thema, reïncarnatie, werd afgebeeld. Op muzikaal gebied sprong de band in het diepe. Het instrumentarium werd uitgebreid met een hammondorgel en een mellotron. Deze twee instrumenten waren de noodzakelijke ingrediënten om een symfonische sfeer te creëren. De belangrijkste track van de elpee, ‘Song of the marching children’, was weliswaar op gitaar gecomponeerd door Chris Koerts, maar de organist Gerard Koerts schiep de orkestrale sfeer en schreef de tussendelen van het vijfdelige stuk waardoor het één geheel werd.​[57]​ De mellotron zorgde ervoor dat de band nu de beschikking had tot een nieuwe wereld aan klanken zoals: viool, cello, pauken, en last but not least kerkorgel. Gerard Koerts kwam op het idee om de mellotron te gebruiken door te luisteren naar bands als King Crimson en The Moody Blues.​[58]​
	Het nummer bestaat uit zeven delen: Theme of the marching children, Opening of the seal, Childhood, Affliction, Damnation, Purification, en The March. Deze vijf delen handelen over de circel van de reïncarnatie. Er is veel religieuze thematiek in dit nummer te vinden. Neem bijvoorbeeld het tweede couplet in het derde deel, ‘Childhood’:
Watching through the broken seal
I saw marching children,
 and children
at the church nearby the gate
A preacher read his sermon
for children
You're ignoring where the hell you're going to
God bless you for what the world is going to do
For what the world is going into.​[59]​

‘Song of the marching children’ begint met een orgel. Het hammondorgel dat gebruikt wordt is zo geregistreerd dat er bijna alleen boventonen klinken waardoor het bijna klinkt als een holpijp met een nassard op kerkorgel. Na deze verstilde opening wordt het thema geïntroduceerd dat door het hele nummer te horen zal zijn. Het orgel komt nog vele malen terug in dit nummer, maar meer nog dan het orgel is de mellotron erg belangrijk voor de sound.
Gerard Koerts vertelt hoe het idee voor het album ontstaan is: ‘Het idee ervoor ontstond op een piano, vlak voor een optreden ‘ergens in het land’ [..] Eerst hou je het voor jezelf, je werkt er nog wat aan. Totdat je weer eens voor een elpee gaat repeteren. Dan speel je ineens op de instrumenten die je daar hebt. Op een Farfisa-orgel. Klonk ook lekker. Ergens tussen de single ‘Invitation’ en ‘Storm and Thunder’ heb ik een hammondorgel voor de band aangeschaft, met een Leslie. Toen ik het thema daarop speelde ging ik helemaal voor de bijl.’​[60]​
In het stuk komen veel akkoorden voor. Vooral de klankwereld die Earth and Fire in huis haalde met het hammondorgel hebben ervoor gezorgd dat men ook in de akkoorden meer wegen ging zoeken. Op een orgel heb je immers de mogelijkheid om met je linkerhand iets anders te spelen dan met je rechterhand, daardoor werden polyfone arrangementen mogelijk die de sound van Earth and Fire sterk beïnvloed hebben.
	Het orgel wordt in ‘Song of the marching children’ gebruikt om de verheven thematiek van de reïncarnatie kracht bij te zetten, door de vele connotaties die dit instrument heeft met religie. Het orgel wordt niet direct gebruikt tijdens het klinken van deze teksten, maar meer in de instrumentale delen.
Storm and Thunder
Het vijfde nummer waarmee de band scoorde was ‘Storm and Thunder’. Het kwam op 11 juli 1971 in de hitlijsten terecht en behaalde een zesde plaats. Het orgel en de mellotron hebben hier niet alleen iets aan de sound toegevoegd, maar ook in compositorisch opzicht voor vernieuwing gezorgd.​[61]​ Zo kon er nu muziek worden geschreven waarbij het mogelijk was om tonen erg lang aan te houden. De klankmogelijkheden van een orgel werden uitgebuit in dit nummer van Earth and Fire.
‘Storm and Thunder’ begint met een lange orgelsolo in c-klein. De klank van het hammondorgel is hier wederom sterk geïnspireerd op die van een kerkorgel, een plenumklank. Het begint met het neerzetten van de akkoorden waar het stuk op gebaseerd is. Daarna komen er gebroken akkoorden die sterk op de toccata uit de ‘Suite Gothique’ van Léon Boëllmann (1862-1897) doen denken. Na dit gedeelte speelt de linkerhand een nieuw fragment dat door de rechterhand beantwoord wordt. Daarna volgt een ‘oosters’ klinkend thema dat in kwintparallellen gespeeld wordt. Dit wordt de eerste keer gespeeld in (in kerkorgeltermen) vrij forse plenumklank, daarna wordt het zachter herhaald. Gerard Koerts wekt hier de suggestie dat we met een kerkorgel te maken hebben waar eerst op het hoofdwerk een thema geïntroduceerd wordt en daarna herhaald op het rugwerk. Op een hammondorgel was het mogelijk om snel in dynamiek te veranderen omdat het twee klavieren bevat waarop allebei een aparte registratie ingesteld kan worden. De drie thema’s die aan het begin te horen zijn worden allemaal herhaald. Aan het eind verstilt het in een donker akkoord waarna met een helder orgelstemmetje de zangmelodie van het lied wordt geïntroduceerd en de mellotron zorgt voor een orkestraal geluid. Daarna klinkt het akkoordenschema in gebroken akkoorden. Jerney Kaagman begint te zingen. Het orgel speelt de noten van de akkoorden die de mellotron speelt in gebroken akkoorden. Het tweede couplet wordt gekenmerkt door de klavecimbel die nu de gebroken akkoorden verklankt samen met het orgel. Bij het derde couplet kun je horen dat ‘Storm and Thunder’ ingenieus in elkaar zit. Door de melodie van het couplet heen wordt op het orgel en de mellotron de refreinmelodie gespeeld. Het refrein wordt aangekondigd door Chris Koerts op gitaar door het openingsakkoord snel achter elkaar aan te slaan. De drums worden gedomineerd door veelvoudig gebruik van de bekkens en de basedrum. Na twee keer het refrein gezongen te hebben wordt het nog tweemaal instrumentaal herhaald. Het geluid is nu volledig vol van symfonische klanken door het orgel en mellotron. Hierna klinkt het slotakkoord en sterft het langzaam uit terwijl de melodie nog wat speelt op het akkoord.
‘Storm and thunder’ gaat over de natuur. De dauw ligt op de velden en de schoonheid van de serene natuur wordt bezongen. Plotseling komt er een onweersbui en wordt de rust verstoord (dit is het refrein). Het orgel wordt gebruikt om deze beide kanten van de tekst te verklanken. Bij de rustige delen klinkt het orgel beschaafd en sereen. Bij de onweersbui wordt het geluid voller meer vervormd.
De nummers ‘Song of the marching children’ en ‘ Storm and thunder’ zijn de nummers waarbij het orgel het meest prominent gebruikt wordt, en waarbij je goed kan zien hoe het orgel bij Earth and Fire gebruikt wordt. Gerard Koerts was geen virtuoos op het orgel zoals bijvoorbeeld Rick van der Linden (Ekseption), maar wist wel met het orgel een sfeer neer te zetten. Jaap Eggermont van Earth and Fire zegt hier over: ‘Gerard was op de toetsen een eenvoudige maar zeer effectieve beatmuzikant: origineel, functioneel en melodisch, heel muzikaal. Maar niet virtuoos. Een solo kwam er bij hem nooit in één keer uit, hij moest daarop puzzelen, en fysiek had hij ook geen enorme soepelheid in z’n handen. Dat doordachte zorgde er wel weer voor dat het eindresultaat altijd helemaal klopte[..] Live kon hij wel weer heel goed met linker- en rechterhand verschillende partijen spelen, vulde hij iedere zaal moeiteloos met een klanktapijt. Het is niet voor niets dat de band na zijn vertrek in de jaren tachtig twee toetsenisten kreeg.’​[62]​
Supersister

De band Supersister ontstond in 1969 op een Haags gymnasium onder de naam Sweet O.K. Supersister. De band speelde progressive rock en verwierf zich al snel een plaats in het Haagse clubcircuit. De band bestond uit Marco Vrolijk (drums), Robert Jan Stips (toetsinstrumenten, zang), Ron van Eck (basgitaar), Sacha van Geest (fluit). De band wordt geschaard onder de progressive bands in Nederland. Tijdens de opening van de poptempel Paradiso speelde de band in maart 1968. Supersister is een vreemde eend in de bijt in vergelijking met de meeste beatgroepen. De nummers van Supersister zijn over het algemeen langer en er worden allerlei muziekstijlen in gemixed. 
De organist van de band Robert Jan Stips(1950-) was al op jonge leeftijd geïnteresseerd in geluiden en klanken van instrumenten. Deze fascinatie zie je in de latere werken van Supersister duidelijk terug. Het volgende citaat van zijn eigen website geeft aan hoe de jonge Stips rond 1955 de pianoklanken van zijn vader beleefde: ‘RJ fell in love with the sound of this enormous new friend-in-the-house and each time his father played, he was sitting underneath the grand piano, as if he found himself in a great cathedral with the strings sounding all around. RJ also had a great experience with the first time hitting the piano keys, spending hours listening to the sound of the strings singing, his ears pressed intensively against the wooden bar above the keys, as to miss nothing of the long, very slowly dying away sounds.’​[63]​
De pianoklanken van alle kanten riepen bij hem de associatie op met het rondzingen en wegsterven van geluid in een kathedraal. In de nummers van Supersister zien we die fascinatie met klanken veel terugkomen.

‘She was naked’
In het voorjaar van 1970 verscheen de eerste single ‘She was naked’. Het nummer kwam op 30 mei 1970 de hitlijsten binnen en behaalt de 11e plaats.​[64]​ ‘She was naked’ start met een orgelakkoord dat langzaam aanzwelt door gebruik te maken van het volumepedaal van het hammondorgel. De tekst van het nummer heeft een nogal fragmentarisch, chaotisch karakter. De muziek lijkt niet één stijl aan te houden maar verandert vaak van karakter; dit geeft het nummer bijna een collageachtig karakter. De tekst van de eerste twee coupletten wordt rustig gezongen en geeft een lichtvoetige indruk. De begeleiding van orgel, basgitaar en dwarsfluit en het ontbreken van een zware beat en de jazzy drums zorgen voor deze zorgeloze sfeer. Na de eerste twee coupletten komt er een harde gitaarrif die de sfeer verstoort. Later zingt een lage mannenkoorachtig ensemble ‘dona nobis pacem’.​[65]​ 
In dit nummer wordt het orgel juist gebruikt bij lichtvoetige delen van de tekst en bij het ‘donna nobis pacem’, waarbij je juist een orgelsound zou verwachten klinken harde synthesizerklanken.
 
she looked like instant pudding, it
it was the cream of the commercial increase
she tore her wardrobe wond'ring what




we dream of pin-up purchase
reveal philosophies like instant pudding
we need her on the blue screen, she




from beginning till the end
dona nobis pacem

Supersister gebruikt het orgel heel duidelijk om een bepaalde sfeer op te roepen. Je ziet dat door het gebruik van liturgische teksten in combinatie met liturgische klanken of in contrast daarmee. Het lijkt erop dat Supersister de luisteraar in een bepaalde sfeer wil laten komen en dan door plotselinge wendingen in instrumentkeus dan wel muziekkeus op het verkeerde been te zetten. 
Solution

De Groningse band Solution ontstond in 1966. Solution heette toen nog The Keys, later werd dit veranderd in Soulution maar om verwarring met het toen zeer populaire genre soul te vermijden veranderde men de naam in 1970 in Solution.​[66]​
In 1971 werd hun debuutplaat opgenomen.​[67]​ De naam van de band was tevens de titel voor de elpee. Het openingsnummer van de elpee was ‘Koan’. In dit nummer hoor je de jazzinvloeden van Solution. De toetsinstrumenten worden zowel gebruikt om harmonisch te ondersteunen als om melodisch materiaal tot klinken te brengen. De vele klankmogelijkheden van het hammondorgel worden door organist Willem Ennes gedemonstreerd. Halverwege het nummer ‘Koan’ wordt het orgel gebruikt om een jazzsolo op te laten horen. Het valt op dat het orgel hier door overversterking bijna de klank krijgt van een elektrische gitaar. Het orgel heeft in de band Solution echter vooral een dienende functie. Door handig met de drawbars om te gaan laat Ennes zien dat het orgel zowel bruikbaar is om melodisch materiaal te spelen als de sound harmonisch in te kleuren.
Bij Solution valt het verder op dat veel van de nummers geschreven zijn door Willem Ennes, iets wat we vaker zien in bands. De organist schrijft meestal de nummers. Een reden hiervoor is dat geoefende organisten een goed harmonisch inzicht hebben. Juist in de progressive rock waarin harmonisch ingewikkelde muziek wordt gemaakt is het logisch dat juist de organisten de muziek schrijven.

Phases
Op de derde track van het debuutalbum, ‘Phases’, wordt het hammondorgel veelvuldig gebruikt.​[68]​ De eerste anderhalve minuut van het 12 minuten durende instrumentale nummer worden gevuld met hoge orgelklanken die door de Lesliespeakers in het rond zingen. Deze zwevende klanktapijten begeleiden de fluit en andere instrumenten, kleden het geluid aan. Vlak voor dat het vocale gedeelte van ‘Phases’ begint geeft het orgel samen met de drum ritmische impulsen, het orgel klinkt hier harder en is qua registratie meer helder afgesteld.
Trane steps





Rick van der Linden 

Als er iemand is geweest in Nederland die het orgel consequent heeft gebruikt als sound in de popmuziek dan is het wel Rick van der Linden (1946-2006) speelde in zijn muzikale loopbaan op bijna alle toetsinstrumenten die te bedenken zijn. Rick van der Linden zei hierzelf over: ‘Ik had twee Hammonds: een B3 en een M4. Drie ARP 2600's, drie Clavinets, drie Pianets, een Yamaha CP70... Mijn apparatuur bestond uit 24 keyboards. Vóór het sampletijdperk moest je voor elk geluid een ander instrument hebben. Het was net een vliegtuig besturen: ik zat op een draaikruk met een rij keyboards voor me, aan de zijkant, en achter me. Je moest de ene programmeren terwijl je op de andere speelde.’​[70]​
Rick van der Linden kan gezien worden als de Nederlandse equivalent van Rick Emerson van de Britse formatie Emerson, Lake and Palmer. Zo was Rick van der Linden de eerste in Nederland die klassieke thema’s in popmuziek gebruikte. Ook was hij de eerste die de synthesizer gebruikte. ​[71]​
De muzikale roots van Rick van der Linden liggen in zijn Rooms-katholieke opvoeding: ‘Toen ik twaalf was ging ik altijd naar de kerk om orgel te luisteren. Ik ben namelijk streng katholiek opgevoed. In de meimaand de hele rozenkrans bidden, terwijl het eten dampend op tafel stond. Dat soort dingen. Mijn geloof is nu de groep en mijn gezin. Ik heb mijn eigen normbesef.’​[72]​
Op dertienjarige leeftijd kreeg Rick pianolessen van de destijds bekende pianist Piet Vincent. Toen hij het gymnasium achter zich liet begon hij aan een opleiding aan het conservatorium in Den Haag. Hij studeerde orgel bij Aad Broersen en Albert de Klerk. Dat hij deze lessen als een noodzakelijk kwaad beschouwde blijkt uit het volgende citaat: ‘Je zal je fundamenten moeten leren. Ik heb een leraar gehad, Albert de Klerk, dat was muzikaal de grootste zeikerd ter wereld. Het kon hem niet perfectionistisch genoeg zijn. Uiterst vervelend voor een eigenwijs leerlingetje dat zijn eigen weg wilde gaan. Maar een timmerman moet met zijn gereedschap leren omgaan. Pas als je dat onder de knie hebt, komt je eigen persoonlijkheid naar voren. Zonder klassieke muziek had ik geen jazz kunnen spelen, geen funk, geen symfonische rock.’​[73]​
Hij studeerde cum laude af voor piano en orgel. Daarna heeft hij daar een tijdje les gegeven, maar dat hield hij na een paar jaar voor gezien. ‘Na het conservatorium zat ik behoorlijk met mezelf in de knoop. Ik moest mensen van veertig jaar les geven.’ ​[74]​ Rick zocht zijn heil in muzieksoorten die voor hem onbekend waren. Opvallend is het dat Rick vooral muziek koos waar hij niet van hield. Onbekende muziek, of muziek die niet in zijn smaak viel, intrigeerde hem juist: ‘Daarom ben ik het maar in andere muzieksoorten gaan zoeken. Barmuziek, tango’s, je kent dat wel het intrigeerde me omdat ik het afschuwelijk vond.’ ​[75]​
Het geluid van electronische orgels intrigeerde hem al snel en hij experimenteerde met de mogelijkheden die er zijn om het geluid ervan te vervormen.
‘Ik huurde een Philicorda van de kerk voor een tientje per week, nagalmbakkie erbij en schudden. Dan leek het donder en oorlog uit mijn eigengebouwde boxjes!’​[76]​













Het toetreden tot een popgroep als Ekseption was een hele omschakeling voor Rick van der Linden. Hij was gewend om in blauwe blazer en met Italiaanse puntschoenen aan op het podium te verschijnen. Bovendien ging hij wekelijks naar de kapper omdat hij anders thuis niet aan tafel mocht. Rick ging uit huis en stortte zich helemaal op Ekseption.​[77]​ In april 1967 werd tijdens een vergadering van de band besloten dat hij zijn haar moest laten groeien. Zo veranderde Rick in korte tijd van keurige conservatoriumpianist tot popidool.
In 1968 deed Ekseption mee aan het Loosdrechtse Jazzconcours. In die tijd speelde Ekseption vooral muziek van Art Blakey , Dizzy Gillespie en Cannonball Adderley. Keurige jazzmuziek, niet de bewerkingen van klassieke muziek waar Ekseption later bekend om zou worden. Het concours werd gewonnen en leverde de band een platencontract op bij Phonogram. Door het verkrijgen van dat platencontract stuitte Ekseption op een probleem. Hoe zouden ze de plaat gaan vullen? Het repertoire van de band bestond eigenlijk alleen uit dansmuziek. Na lang wikken, wegen en experimenteren bracht de voormalige bassist van de band (Hans Alta) hen op het idee om de Sabeldans van Khatchaturian op te nemen. Dit bleek een greep waar Rick van der Linden zich volledig in kon vinden. Vervolgens werden er meer klassiekers bewerkt zoals de Vijfde (van Beethoven) en de ‘Air’ (van Bach). Later werd dit het kenmerk van Ekseption.
Het was de bedoeling dat de eerste single van de band de Sabeldans zou worden. Dit ging echter niet door omdat een Engelse band ‘Love Sculpture’ hen net voor was. Daarom werd besloten om ‘The Fifth’ op de A-kant te zetten en de Sabeldans op de B-kant. Het nummer scoorde in eerste instantie niet geweldig en werd niet veel gedraaid op de radio. De enige die wel geloofde in de Vijfde was Tineke de Nooy van Veronica. Zij draaide het nummer elke ochtend in haar programma ‘Koffietijd’.​[78]​ Na een tijdje begon de plaat toch goed te verkopen en kwam ‘The Fifth’ hitlijsten op 5 april 1969 om uiteindelijk op de derde plaats terecht te komen. In het buitenland werd het nummer ook een succes, vooral in Frankrijk en Duitsland.
In 1969 werd Ekseption geboekt op een groot festival in het Duitse Essen. Andere bands die daar speelden waren Deep Purple, The Nice en Pink Floyd, stuk voor stuk bands waarin het orgel ook een grote rol speelt. Vooral The Nice maakte grote indruk op Rick van der Linden. Niet verwonderlijk, want Keith Emerson speelde bij the Nice ondermeer hammondorgel en deed dat zeer virtuoos. The Nice stond bekend om hun bewerkingen van klassieke muziek. The Nice wordt over het algemeen gezien als de eerste band die in de progressive rock scene gebruik maakte van het hammondorgel. In de bekendste nummers van The Nice, ‘Rondo’ en ‘America’ speelt het virtuoze orgelspel van Keith Emerson een prominente rol. Emerson die bijna alle muziek schreef voor The Nice stond bekend om zijn arrangementen van klassieke muziek.​[79]​
In eerste instantie was Rick van der Linden zenuwachtig voor dit concert. Hij stond immers tussen de grote namen van de popmuziek. Het concert verliep onverwacht goed, en het publiek riep Ekseption zelfs terug. 
‘The fifth’
‘The fifth’ begint met een opname van een orkest dat de opening speelt van de vijfde symfonie van Beethoven.​[80]​ Na 27 seconden neemt de popband het roer over en transformeert de symfonie in een pophit. Als eerste valt de drum op en het hammondorgel dat vooral wordt gebruikt om de akkoorden neer te zetten. Het melodische materiaal wordt in eerste instantie vooral door Rein van den Broek op trompet neergezet. Later kinkt een piano die een stukje speelt van de Mondscheinsonate en klinken blazers die er op een jazzy manier een swingend geheel van maken. Rick speelt daarna weer orgel met een dik tremolo, een vervormde orgelklank. Later komt de orkestband weer terug en daar eindigt het mee. De luisteraar wordt als het ware uit de concertzaal weggezogen naar een poppodium en keert later weer terug in die concertzaal.
‘Rhapsody in blue’
Het tweede nummer waarmee Ekseption een hitnotering behaalde was ‘Rhapsody in Blue’, Een bewerking van de gelijknamige composite van George Gershwin. ​[81]​ Op het eerste gezicht lijkt dit een minder grote stap. Gershwin gebruikte immers jazzinvloeden in zijn symfonische werken. Wederom start dit nummer met een orginele orkestband. De klarinetsolo wordt volledig gespeeld, daarna vallen basgitaar en drums in en de blazerssectie van Ekseption. In dit nummer wordt het orgel gebruikt om geluidseffecten te realiseren. Door een hammondorgel zo te versterken dat het geluid vervormt kun je allerlei geluidseffecten creëren. Rick van der Linden speelt door snel meerdere toetsen kort in te drukken een spacy geluidseffect als van een lasergun. Aan het eind van het nummer wordt het orgel vooral gebruikt om rhytmische impulsen te geven.
Voor de rest speelt de piano een belangrijke rol even als in het originele werk.
‘Rhapsody in Blue’ behaalt geen top tien notering maar een 18e plaats en blijft 5 weken in de hitlijsten staan.
‘Air’
De bewerking van de ‘Air’ op de g-snaar van Bach behaalde op 4 oktober 1969 de hoogste notering die Ekseption zou halen, een tweede plaats (dit zou later ook nog gebeuren met Peace Planet).​[82]​ Evenals Procol Harum was Ekseption geïnspireerd door dit werk van Bach. Ekseption heeft wel veel meer van het originele werk vastgehouden. Dat wil zeggen het akkoordenschema is vrijwel ongewijzigd en de melodie is ook gelijk. Het orgel wordt in dit nummer gebruikt om de akkoorden en de baslijn duidelijk neer te zetten. Werd bij Procol Harum het orgel gebruikt om de melodie neer te zetten, hier is het Rein van den Broek op trompet. Rick speelt naast orgel, klavecimbel en piano op deze plaat. 
Ondanks de successen van Ekseption was de onderlinge verstandhouding in de band niet geweldig. De nieuwe koers die de band onder leiding van Rick van der Linden inzette werd niet door iedereen even enthousiast ontvangen. Zo stapte Rob Kruisman(fluit, saxofoon, zang, gitaar) op. Ook Huib van Kampen (gitaar,saxofoon),die Ekseption oprichtte met Rein van den Broek, hield het voor gezien. Rick van der Linden zei zelf hierover: ‘We verschoven van dansorkest naar een popgroep met luistermuziek. Dat was mijn invloed. De Vijfde had het gezicht van Ekseption veranderd en we moesten daarmee verder. Ik ging door zonder daar verder over te praten. Rob Kruisman voelde zich daar artistiek niet meer bij thuis. In augustus verliet hij de groep.’​[83]​
Beggar Julia’s time trip
In 1970 behaalde Ekseption wel enkele hitnoteringen, maar geen top tien notering. Wel brengen ze een uiterst experimenteel conceptalbum uit: Beggar Julia’s time trip.​[84]​ Rick van der Linden legt uit waar het album over gaat: ‘Het verhaal gaat over een musicus en zijn vrouw. Ze leven in de middeleeuwen. De twee krijgen ruzie, want zij begrijpt zijn werk niet. Ze loopt weg. In het bos komt ze een Spacecraft uit het jaar 2000 tegen. Daar kruipt ze in en maakt een “timetrip” langs de eeuwen. Die vrouw ziet allerlei componisten en komt in het jaar 2000 haar eigen man weer tegen. Die componeert op dat moment elektronische muziek. Door die muziek die ze dan hoort, begrijpt ze haar man opeens. Er rijpt een nieuwe Julia, die haar echtgenoot in het jaar 2000 tenslotte in de armen sluit.’​[85]​
‘Ouverture’: De instrumenten die gebruikt worden in dit nummer zijn divers. Zo begint het met een blazersgroepje die een middeleeuws aandoend thema laat horen. Dit wordt door fluit en spinet nagespeeld. Na ongeveer anderhalve minuut klinkt er rustig pianospel, een prelude van Rachmaninoff. Op de piano worden akkoorden gespeeld die langzaam veranderen. Op de achtergrond klinkt een hammondorgel die deze akkoorden omspeelt. Dit orgel wordt steeds harder totdat de blazerssectie invalt. De ouverture eindigt met ‘echt’ kerkorgelspel, waarschijnlijk uit de St. Bavo in Haarlem, waar Rick van der Linden later veel opnam. Op het kerkorgel wordt majestueus een thema neergezet met een vol plenum. Tijdens het slotakkoord klinkt er dwars door het orgel heen een monofone synthesizer.
Op het album wordt veel gebruik gemaakt van klassieke muziek. Zo zien we een pianoconcerto van Tschaikovsky (concerto 1 in b-mineur) in het nummer concerto. Het nummer ‘Adagio’ laat het adagio in g klein van Albinoni horen. Wat opvalt is dat van der Linden vooral gebruik maakt van de composities van J.S. Bach. Zo zijn er op dit album nog het Italian Concerto in F te horen (BWV 971) . In Space I is het Siciliano uit de tweede fluitsonate te horen (BWV 1031).
Het eerder genoemde ‘Adagio’ start met orgelakkoorden, Opvallend is dat van der Linden hier een typische kerkorgelsound kiest. Geen overdrive, geen tremolo of vreemde samenstelling van de registers. Maar een klank die geinspireerd is door de plenumklank van een pijporgel.
Vooral aan het begin van het ‘Italian Concerto’ is het orgelspel kerkorgelachtig. De structuur van het orgelspel is barok. Melodielijnen door elkaar die imiteren en repeteren. Halverwege het nummer laat Rick horen dat hij geluisterd heeft naar een van de grootheden op het gebied van jazz en hammondorgels, Jimmy Smith. Op een typische jazzmanier laat hij pulserende akkoorden horen die steeds verschuiven.
In ‘Popgiant’ wordt de volumeknop van het orgel opengedraaid. Het orgel klinkt vervormd en ruig, typerende loopjes van de blues worden ten gehore gebracht, inclusief de zogenaamde growling techniek: er wordt erg snel over de toetsen geveegd waardoor een soort grommend geluid ontstaat door de overdrive en de keyclick die dan duidelijker te horen zijn dan de eigenlijke toon.​[86]​ Het slotstuk van dit conceptalbum de ‘Finale’ wordt wederom gedomineerd door gebruik van kerkorgel. Aan het begin wordt er een spacy soundscape neergezet. Maar na een paar minuten dringt al verder het orgelgeluid naar voren. Uiteindelijk wordt het thema van Julia gespeeld dat op het kerkorgel overkomt als een kerklied. De structuur en harmonisatie van dit thema geven de indruk dat we met een oud koraal te maken hebben. Maar voordat dit thema ten gehore wordt gebracht en aan het eind horen we duidelijk jazzinvloeden zoals het chromatisch verschuiven van complete akkoorden.
Ekseption 3
Acht maanden na het uitbrengen van Beggar Julia’s time trip bracht Ekseption alweer een nieuw album uit. Het derde album kreeg als toepasselijke titel Ekseption 3.​[87]​ Dit album was wat toegankelijker dan zijn experimentele voorganger. Dat was te merken in de verkoop. Dit album behaalde de eerste plaats in de albumlijst en bleef daar elf weken in staan.
Het openingsnummer van de elpee was ‘Peace planet’. Het nummer werd als single uitgebracht, behaalde de tweede plaats en bleef tien weken in de hitlijsten staan in januari 1971. Dit nummer is wederom gebasseerd op een stuk van Bach, ditmaal de Badinerie uit Suite 2 in b-mineur (BWV 1067).​[88]​
Het opvallende aan dit nummer is vooral het begin. Als een stuk in b-klein staat, verwacht je niet dat het begint in C-groot. Toch is dat in dit geval zo. Het ‘voorspel’ van ‘Peace planet’ begint in C-groot en eindigt via allerlei modulaties in c-mineur dat toch nog oplost in C-groot, om dan vervolgens in b-klein te beginnen. De traditionele harmonieleer wordt in het ‘voorspel’ toegepast om dan uiteindelijk totaal ‘out of the blue’ in b-klein te beginnen. De Badinerie van Bach heeft een snelle melodie met grote sprongen die lastig te spelen zijn. Dat weerhoudt Rick van der Linden er niet van om het in een moordend tempo te spelen, wat het niveau van zijn techniek benadrukt. Zijn spel is virtuoos te noemen. Helemaal ingewikkeld wordt het wanneer hij met de linkerhand de melodie op het hammondorgel blijft spelen en met de rechterhand de melodie speelt op clavinet. Het moeilijke hiervan is dat het perfect synchroon moet lopen, en dat lukt van der Linden. Tegenwoordig is zoiets met de komst van midi makkelijker geworden.​[89]​ Het is nu mogelijk om alle instrumenten aan elkaar te koppen zodat er niet meer nodig is om verschillende instrumenten tegelijk te bespelen.
Een ander noemenswaardig nummer op deze elpee is ‘The Lamplighter’. Dit is het eerste orgelstuk van Bach dat door Rick van der Linden bewerkt is. Het originele werk is Bach’s Preludium en Fuga in A-klein (BWV543), een werk dat Rick waarschijnlijk heeft moeten studeren bij Albert de Klerk.​[90]​ Van der Linden speelt het begin van dit werk hoofdzakelijk ongewijzigd. De orgelklank die hij kiest is een redelijk natuurgetrouwe orgelklank op het gebruik van de Lesliebox na. De melodie is sterk harmonisch van karakter; het bestaat uit gebroken akkoorden die naar beneden buitelen. Na 40 seconden komen de typische jazzinvloeden weer meer naar de oppervlakte. Het relatief ‘ongeschonden’ fragment van Bach eindigt in a-klein. Van der Linden gaat dan dat akkoord verschuiven van a-klein naar b-klein, c-klein, en dan d-klein. Hij creëert hierdoor nieuw thematisch materiaal en verwerkt dat op een jazzy manier. Dit geheel mondt uit in een jazz-solo die van Jimmy Smith had kunnen zijn. Op het einde wordt er teruggegrepen op het originele werk. Hierdoor onstaat er een A-B-A structuur die we al zagen bij ‘The Fifth’.
Het slotnummer van de elpee is ‘Rondo’ is gebaseerd op het derde concerto in c-klein van Beethoven. Bij dit nummer is de A-B-A structuur die we bij ‘The Lamplighter’ zagen niet terug te zien. Het Rondo begint met een typische hammondsound, de keyclick. De keyclick wordt versterkt weergegeven en er wordt zeer snel gespeeld zodat de tonen die normaal klinken niet goed tot ontwikkeling kunnen komen. 
Het album Ekseption 3 is verder nog bijzonder te noemen omdat dit het laatste album is waarbij een zanger een vrij prominte rol vervult. Na dit album werd de rol van het vocale element in de muziek steeds kleiner en werd het instrumentale nog belangrijker. De rol van het (kerk)orgel werd al groter.
Ekseption 00.04’
In 1972 werd het vierde album van Ekseption uitgebracht onder de naam Ekseption 00.04.​[91]​
In twee nummers wordt het kerkorgel gebruikt namelijk in ‘Choral’ en de 14 minuten durende suite ‘Picadilly Sweet’. Het Müller-orgel van de St. Bavo te Haarlem (1738) werd gebruikt voor dit album. Het Müller-orgel stamt uit 1738 en werd in 1740 door G.F.Händel bespeeld en in 1766 door de toen tienjarige W.A. Mozart.​[92]​ Het is een vreemd idee dat Rick van der Linden achter dezelfde toetsen heeft gezeten als bijvoorbeeld Mozart van wie hij later nog muziek bewerkte. Het is niet verwonderlijk dat van der Linden juist voor dit orgel gekozen heeft. Als orgelstudent aan het concervatorium heeft hij waarschijnlijk vaak achter dit majestueuze instrument gezeten. Het orgel heeft drie klavieren en 62 registers, een prima orgel om de bombastische orgelklanken waar Rick van der Linden zo van hield op te kunnen realiseren.
	In het nummer ‘Choral’ is het orgel in zijn volle glorie te beluisteren. Het nummer start met een thema op piano dat later door de trompet wordt overgenomen. Halverwege het nummer komt er een typische Ekseption doorwerking met de bekende verplaatsing van akkoorden en een jazzy improvisatie op trompet. Halverwege het nummer wordt de koraalachtige melodie geïntroduceerd. Een Mellotron verzorgt een koorpartij. Langzaam verstilt de popsound van Ekseption doordat drums en basgitaar wegvallen. Het koraalthema wordt nog eenmaal gespeeld op orgel en ook de koorklanken sterven weg totdat alleen een kerkorgelklank overblijft.

Het symfonische werk ‘Picadilly Sweet’ bestaat uit: een symfonisch gedeelte, een popgedeelte en een orgelgedeelte. Om een nog symfonischer geluid te krijgen reisde Rick af naar Londen waar hij samenwerkte met het Royal Philharmonic Orchestra. Dit orkest had vaker samengewerkt met symfonische rockbands, onder andere met The Nice en Deep Purple. De concertmeester van het Londense orkest zei volgens de (lichtelijk sensationele) berichtgeving van de Telegraaf na afloop van de opnamen: ‘Het is een genot om met zo’n jongetje te werken. Wat gaat dat professioneel. Hij is veel beter dan Keith Emerson. Hij wéét alles en hij kán alles. Het orkest en hij hadden een paar seconden nodig om elkaar te begrijpen. Ik zou graag de hele groep eens willen horen. Dit is vakwerk!’ ​[93]​
De orgelsound komt in dit nummer het meest prominent naar voren in het laatste gedeelte van dit bijna 14 minuten durende werk. Het bestaat uit een aantal lagen die soms gelijk klinken, maar meestal afwisselen. Zo heb je de symfonische sound van het Royal Philharmonic Orcherstra en een blazerssectie, de jazzy sound van Ekseption, en als laatste laag kerkorgel. Dat kerkorgel klinkt na 8 minuten en 49 seconden. Het orgel wordt dan meteen ingezet met het volle werk en imiteert een boleroachtig thema dat geïntroduceerd werd door de blazerssectie. Dit thema wordt eerst gespeeld op het volle werk en wordt daarna herhaald door het rugwerk en bovenwerk.​[94]​ Hierdoor ontstaat een typische terrassendynamiek die in veel orgelliteratuur te vinden is. Daarna komt een tussendeel waar Rick van der Linden laat horen dat hij een geschoold organist is. Met een heldere boventoonrijke registratie laat hij een melodie horen in uitkomende stem terwijl hij met zijn andere hand op een ander manuaal voor de harmonische ondersteuning zorgt. Hierna wordt het eerste thema weer gespeeld. Daarna volgt de solostem die het akkoordenschema omspeelt in een heel lichte registratie, terwijl Rick van der Linden toch meestal de volle, imposante orgelklank gebruikt. Hierna krijgt de pedaalpartij een snelle melodie terwijl de handen akkoorden spelen. Al modulerend duikelt de melodie de diepte in om uiteindelijk weer uit te komen op het bolerothema. 

Tussen de vele albums door heeft Ekseption het druk in 1972. Zo maakte de band een toernee in Israel. Het laatste concert dat de band gaf in Israel werd met enige spanning tegemoet gezien omdat de Jerusalem Post een dag van tevoren de band volledig had afgekraakt. Het Rotterdams Nieuwsblad bericht van het ‘afkraken’ door hun Israelische collega’s: ‘De muziekcriticus van dit blad had het vooral begrepen op de lange haren en de kleren van de vijf musici en schreef vol afschuw over de verkrachting van de muziek van Bach, Beethoven en andere klassieke musici door de Hollandse beatgroep.’​[95]​
Toch bleef het publiek niet weg en werd de toernee succesvol afgesloten.
Israel was niet het enige land waar Ekseption speelde. De band was dan ook erg internationaal georiënteerd. In een interview in Het Parool zegt Rick van der Linden hierover: ‘Ik heb het gevoel dat we Nederland een beetje hebben laten zakken, maar daar kunnen we niks aan doen. Het buitenland is nou eenmaal veel groter en daar willen ze ons ook. Het is voor ons natuurlijk fijner om in Berlijn voor acht miljoen tv-kijkers te spelen dan voor vijfhonderd man in Stampersgat. Op een festival in Frankfurt hebben we, met Pink Floyd onder andere, voor 160.000 mensen gespeeld.’​[96]​
Andere landen waar Ekseption succesvol was, zijn: Zweden, Italië, Japan, en Duitsland. Vooral in dat laatste land voelt de band zich meer serieus genomen dan in Nederland. Rick:’ In Nederland noemen ze ons commercieel, maar elders staan we hoog genoteerd tussen de progressieven.’​[97]​
Ekseption 5
Dit is het laatste album van Ekseption in hun meest succesvolle samenstelling (Rick van der Linden, Rein van den Broek, Cor Dekker, Dick Remelink en Peter de Leeuwe). Dit album kent twee nummers waarin het kerkorgel duidelijk naar voren komt, het eerste en het laatste.​[98]​ Het eerste nummer getiteld ‘Introduction’ duurt slechts 35 seconden en bestaat uit solospel op kerkorgel. Rick van der Linden grijpt hier terug op het eerste succesnummer van de band ‘The Fifth’. Met het volle werk speelt hij het bekende thema van de Vijfde symfonie van Beethoven. Dit doet hij met pedaal en handen tegelijk waardoor een zeer massieve klank ontstaat. De doorwerking van het thema laat hij horen met een heldere uitkomende stem. Deze ‘Introduction’ gaat naadloos over in het tweede nummer, een bewerking van het Siciliano van Bach wat hij al eerder gebruikte bij Ekseption 3.
Bij het slotnummer getiteld ‘Finale’ klinkt weer alleen kerkorgel. Het opent met een als kerklied aandoend koraal. Daarna klinkt er een tussenspel dat zo in het christelijk samenzangprogramma ‘Nederland zingt’ (van de EO) te horen zou kunnen zijn. Net als aan het einde van ‘Piccadilly Sweet’ gebruikt van der Linden hier dezelfde techniek door met de handen de akkoorden neer te zetten en met het pedaal virtuoos een snelle melodie te laten horen. Deze sfeer verandert plotseling als hij op een akkoord eindigt en dit akkoord gaat verschuiven. Van der Linden laat het volle orgel denderen met akkoorden die zo uit de klassieke orgelwerken zouden kunnen komen. Daarna volgt met uitkomende stem een koraalachtige melodie. Uiteindelijk eindigt deze lp met het thema waarmee hij begon, de Vijfde van Beethoven, weer met het volle werk.
Trinity	
Dit is het laatste album voordat Rick van der Linden uit de band zou stappen. Dick Remelink en Peter de Leeuwe vertrokken al voor de opnamen van dit album wegens spanningen die waren ontstaan tijdens het vele touren van de band. Peter en Dick werden vervangen door Jan Vennik en Pieter Voogt zodat er toch aan de opnames van Trinity kon worden begonnen. De naam van het album verwijst naar de dogmatische leerstelling van de drie-eenheid. In dit laatste album waar Rick aan meewerkte is de rol van het kerkorgel zeer groot. ​[99]​ 
De plaat opent met het meest bekende orgelwerk van J.S. Bach: de Toccata en Fuga in d-klein (BWV565). Dit werk zal ik wat diepgaander bekijken om te kunnen vergelijken wat Rick van der Linden met dit orgelwerk heeft gedaan. 
Bij het beluisteren van de ‘Toccata’ valt meteen op dat Rick gebruik maakt van een groot kerkorgel. De eerste drie maten van het originele orgelwerk klinken ongewijzigd, op een tromroffel na in het slotcadens van maat 3.​[100]​ Het prestissimo in maat 4 valt op doordat er nu geen kerkorgel meer wordt gebruikt maar een hammondorgel (Je kunt duidelijk horen dat het een surrogaatorgel is, maar toch kun je nog spreken van een orgelsound). In maat 6 wordt hetzelfde motief herhaald maar dan op synthesizer. Je raakt al verder van de originele orgelsound af die in de eerste maat nog te horen was. Dit effect wordt nog versterkt doordat er vanaf het prestissimo gebruik wordt gemaakt van drums en bas die onder elk triool de ritmiek versterken. De dalende triolen van maat 8 tot 10 worden op hammondorgel gespeeld en de blazerssectie van Ekseption speelt om de triool de grondtoon van de dan spelende harmonie. Vanaf het ‘Allegro’ (mt.13) speelt de trompet de melodie terwijl het hammondorgel voor harmonische ondersteuning zorgt. In maat 16 van de originele partituur worden gebroken akkoorden gespeeld. In Ricks versie zijn ze niet gebroken maar worden ze als akkoord gespeeld op het hammondorgel. De imitatie van dit thematisch element wordt in de tweede helft van maat 16 herhaald door de blazers.
Na dit fragment verkort van der Linden de ‘Toccata’ door zelf een slotcadens te maken en begint de fuga weer met kerkorgel, nu wel met drums eronder.
Wat opvalt is dat van der Linden start met de originele orgelsound en trapsgewijs alsmaar verder van die kerkorgelsound afwijkt. De originele structuur van het orgelwerk van Bach blijft behouden maar door instrumentatie en toevoeging van ritmische elementen en popsounds incorporeert hij deze kerkorgelsound in het soundparadigma van de popmuziek. Uiteindelijk aan het einde van het nummer klinkt er weer alleen het originele kerkorgel.
In 1973 zijn de spanningen in de band zo opgelopen dat Rick van der Linden min of meer gedwongen moet vertrekken. Rein van der Broek zegt hierover: ‘Rick ging zich de belangrijke man voelen en wel ten onrechte. Hij heeft misbruik gemaakt van zijn taak om de publiciteit rond de groep te verzorgen. Rick heeft het zonder meer uitstekend gedaan, maar hij is te ver gegaan. Rick gunt ons het niet en is teleurgesteld. Begrijpelijk, maar hij is er zelf uitgestapt. Rick is nu vergeten.’​[101]​





Rick van der Linden was ondertussen aan het touren geslagen. Hij deed dit met de gitarist Jaap van Eik (die al eerder speelde met The Motions , Cuby and the Blizzards en Solution) en Pierre van der Linden (die eerder speelde met onder andere Brainbox en Focus). Een jaar lang had hij gewerkt aan de opbouw van zijn nieuwe band. De naam die Rick van der Linden voor deze band in gedachten had was oorspronkelijk Ace. Deze naam dekte de pretenties die band had: het maken pretentieuze, virtuoze, door klassieke muziek beïnvloede rockmuziek, uiteraard gedomineerd door toetsen. Op de naam Ace rustte echter al een copyright van een Engelse band. Daarba werd de naam veranderd in Trace. De band barste van ambitie: ‘Trace wil de explosie van dit jaar zijn. We zijn nu van school af met een diploma. Nu kunnen we eindelijk beginnen.’​[103]​ Het was niet moeilijk voor de band een plaatcontract te krijgen vanwege de bekendheid van de bandleden. 
Trace (album)
In mei 1974 werd een contract getekend bij Philips en begon men met het maken van een lp getiteld Trace.​[104]​
‘Maandenlang zijn ze onafgebroken in de studio van Rick bezig geweest. Vroeg in de morgen moets Penney, de lichtvoetige echtgenote van Rick, de jongens beletten verder te gaan. Penny: “Ik heb erop aangedrongen dat ze zouden gaan werken volgens een vast repetitieschema. Ze wisten gewoon niet van ophouden. De jongens waren bezeten’ ​[105]​ Dit debuutalbum kwam op 16-11-74 in de albumlijst op plaats 9 en bleef daar 9 maanden in staan.	
Deze plaat is bijzonder in de Nederlandse popgeschiedenis omdat er zo veel toetsinstrumenten op gebruikt worden. Zo bespeelt Rick: Steinway Vleugel, Hohner Clavinet, hammondorgel B3-B4, kerkorgel, een klein pijporgel(portatief), clavecimbel, arp2600 synthesizer, mellotron (koor, blazers), doedelzak (aangeblazen door stofzuiger). Op de plaathoes staat veel informatie waaronder een interview met Rick van der Linden en vele notities die men gemaakt heeft tijdens de opnames van dit album. Deze notities geven een interessant beeld van de techniek waarvan men gebruik maakte om dit album te maken. Allereerst zien we dat er veelvuldig gebruik is gemaakt van de techniek om met meerdere sporen op te nemen. Dat was geen overbodige luxe gezien het aantal toetsinstrumenten dat op deze plaat gebruikt werden. Het kleine pijporgel dat ik al eerder noemde wordt onder andere ingezet op het eerste nummer van de lp, ‘Galliarde’. Het gebruik van een klein pijporgeltje hebben we bij Rick van der Linden nog niet eerder gezien; vaak maakt hij gebruik van grote kerkorgels met een indrukwekkend massief geluid. Bij dit eerste nummer doet hij dat niet. Het portatiefje zorgde echter wel voor de nodige problemen: ‘This organ gave us some trouble, for recording this track we didn’t realize that the small-pipe organ we used is generally tuned like any other organ on 435 herz, while all the other instruments are 440 herz. Because the accoustics in the soundpush studios we had to have it tuned about six times before we could make the actual recording.’​[106]​
Een pijporgeltje blijft een akoestisch instrument dat erg gevoelig is voor temperatuurschommelingen. Een orgel is bovendien nog lastiger te stemmen omdat per toets een aantal pijpen kunnen spreken die dan allemaal gestemd moeten worden.​[107]​
Op een notitie afgebeeld op de inlay bij de lp is een lijst te vinden van instrumenten die gebruikt zijn bij ‘Galliarde’. Het Portatief, orgel(hammond), mellotron, Arp Synthesizer en spinet werden allemaal gebruikt om het volle, symfonische geluid van de band te creëren.
In ‘Galliarde’ grijpt Rick van der Linden weer terug op klassiek materiaal. Zo gebruikt hij het derde deel van het Italiaans Concerto in F-Groot (BWV971) van Bach en een 13e-eeuwse Poolse dans.​[108]​ Aan het begin van dit nummer wordt die dans geïntroduceerd door het portatief dat zeer direct opgenomen is. Het lijkt alsof de microfoons in de pijpen hangen, daardoor krijgt dit pijporgeltje meer het karakter van een draaiorgel, die ook in de open lucht klinkt waardoor een zeer droge akoestiek ontstaat. Het melodisch thema van dit dansje wordt direct herhaald op het hammondorgel; daarna vallen de drums in en wordt het fragment op portatief en hammondorgel samengespeeld. Trace wil in dit nummer vooral laten horen dat de bandleden goed samen kunnen spelen en het mogelijk is om klassieke orgelklanken te vermengen met popinstrumenten als basgitaar en drums.​[109]​

Het laatste nummer van de lp is ‘Final Trace’. In dit nummer wordt er gebruik gemaakt van het kerkorgel van de Grote Kerk te Maassluis. Op het opnameschema van de band is te zien dat deze orgelpartij opgenomen is op 20 mei 1974. Op de vraag waarom Rick van der Linden juist een kerkorgel gebruikte voor dit nummer antwoordde hij: ‘since keybords always add colour to the rhytm-section we decided to use the king of the keyboards: The pipe organ.’​[110]​ Het orgel wordt in dit laatste nummer gebruikt als kerkorgel. De volle registratie en de koraalachtige melodievorm versterken dit nog meer.
Birds
In 1975 stapte Pierre van der Linden op en ging terug naar Focus. Zijn vervanger was Ian Mosley. Deze gitarist speelde mee op het tweede album van Trace getiteld Birds.​[111]​ Dit album dankt zijn titel aan de ‘Birds-suite’ die de hele achterkant beslaat van de lp. Op de A-kant staan twee bewerkingen van J.S.Bach: ‘Bourrée’ (BWV807) en ‘Opus 1065’ (BWV1065). In deze tracks worden weer diverse toetsinstrumenten gebruikt waaronder hammondorgel. Vooral in ‘Bourrée’ wordt het hammondorgel gebruikt als substituut pijporgel. Deze suggestie wordt versterkt doordat het hammondorgel gebruikt wordt met een opvallende nagalm, wat suggereert dat het in een kerk is opgenomen. ‘Bourrée’ start met gebroken akkoorden die snel gespeeld worden, een stijlfiguur die je in veel orgeltoccata’s terugvindt. Hierna wordt de ‘Bourrée’ van Bach die origineel voor klavecimbel is geschreven vrijwel ongewijzigd tot klinken gebracht met als toegevoegde poplaag de drums die het stuk een extra ritmische impuls geven. 
	De ‘Birds-suite’ die op de achterkant van de lp staat bestaat uit acht delen:
King-bird, First Avenue, Sculptor Bird, Second Avenue, Preacher Bird, Third Avenue, Birdcorps, Firecorps. Deze nummers lopen naadloos in elkaar over en hebben elk hun eigen thematisch materiaal. Er wordt bij de start van deze suite gebruikt gemaakt van het kerkorgel van de St. Bavo Kerk te Haarlem. Voordat het orgel begint, klinken er kerkklokken. Daarna valt het orgel in met het volle werk met een verminderd septiem akkoord. Er vinden meteen diverse modulaties plaats en de melodie heeft een chromatisch karakter, iets wat we in de orgelliteratuur vooral terugvinden in de late Duitse romantiek bij componisten als Max Reger. Na deze imposante introductie van de suite wordt op het orgel het thema van de King-bird track geïntroduceerd. Het orgel wordt al meer naar de achtergrond gemixt terwijl er aan de registratie van het orgel niets veranderd. De elektrische gitaar bespeeld door Jaap van Eik neemt nu de rol van melodie-instrument over, en speelt de melodie nog een keer. Ook komt de basgitaar duidelijker naar voren. Bij 1: 43 klinkt er een korte overgang naar het volgende deel. Deze bridge klinkt met klavecimbel en drum, op de achtergrond horen we al licht het hammondorgel. Deze wordt na dit tussenstuk ingezet als soloinstrument. Een jazzy solo volgt waardoor er afstand wordt genomen van de kerksfeer die aan het begin van het nummer werd opgeroepen. De bas komt prominenter op de voorgrond. Het hammondorgel wordt niet clean gebruikt maar klinkt vervormd door een vet vibrato en oversturing van het geluid. 
Na dit gedeelte klinkt het kerkorgel weer en met de elektrische gitaar als soloinstrument die het beginthema speelt. Het orgel wordt gebruikt ter harmonische ondersteuning maar heeft zelf ook een eigen melodielijn. Aan het eind wordt de sound al meer symfonisch en wordt de mellotron gebruikt om een koorklank toe te voegen wat wederom de kerkorgelsound versterkt.

Het vijfde deel van suite is getiteld ‘Preacher Bird’ (dominee-vogel). 
​[112]​
In dit deel wordt gezongen, iets wat we in de muziek van Rick van der Linden zelden tegenkomen. De tekst is in (gebrekkig) Engels, wat aangeeft dat Trace internationaal georiënteerd was:

The brightest sounds while listening in the morning
Are birds that sing their prayers to the sky
Your soul awakes with every newborn morning
To praise in joy the thousand reasons why
They’re in your face to touch them any wonders
I find the trace of sadness passing by
Those changing years
Like stars up shown their beauty
And each of us has learned to laugh and cry
Need a love to feel alive and good
It’s only love that alone can make me good
Like a birdsong in the early morning wood
Need a love to feel so good and alive​[113]​

Deze tekst wordt in de suite gezongen door de zogenaamde ‘preacher-bird’. Juist bij dit nummer verwacht je dan kerkorgelbegeleiding maar dat is bij dit nummer juist niet het geval. Er klinkt als begeleiding van dit nummer alleen piano. Pas als de tekst gezongen is wordt het hammondorgel ingezet en suggereert het een kerkorgelklank, dit door de cleane sound en de structuur van de muziek die polyfoon van karakter is. Aan het einde van de suite komen alle fragmenten terug met als slotfragment het het deel waar de suite ook mee begon: het ‘king-bird’ thema waarbij het kerkorgel weer klinkt.
Het album Birds is het laatste album waarmee Rick van der Linden een notitie behaalde in de albumlijsten. Deze notering was de 44e plaats en het album bleef vier weken in de lijst staan. Na dit album bracht hij nog een plaat uit met de band Trace. Dit was een muzikale verklanking van de sage van de Witte Wijven. De symfonische rockmuziek was in 1975 al wel op zijn hoogtepunt geweest. De muziek van Trace is complexe muziek, veel instrumentale lagen door elkaar en de continue wisseling van sound en stijl maakt het muziek die niet zonder meer aanspreekt. Trace heeft nog voortbestaan tot 1978, toen werd Ekseption opnieuw opgericht. Rick van der Linden keerde weer terug bij Ekseption, maar in de hitlijsten heeft de band niet meer gestaan.






Thijs van Leer (1948) is de grote drijvende kracht achter de groep Focus. Thijs van Leer bespeelde in deze band zowel toetsen (hammondorgel, piano) als dwarsfluit en hij verzorgde de vocalen met een zeer eigen jodelachtig geluid. Focus kwam voort uit het Thijs van Leer trio dat vooral klassiek georiënteerde muziek speelde. Dit deed men wel anders dan Ekseption die vooral bewerkingen maakten van de bekende klassiekers. Focus nam daarentegen wel stijlelementen over uit de klassieke muziek maar citeerde deze muziek bijna nooit. 
Door de invloed van de uit Brainbox afkomstige gitarist Jan Akkerman ontstond een opvallende mix met de rocksound. Het spanningsveld die deze combinatie opleverde maakte de muziek van Focus interessant en succesvol. 

In and out of Focus
Het eerste album dat Focus uitbracht was In and out of Focus.​[114]​ Het album werd geen bestseller. Op dit album komt de rol van het hammondorgel het beste naar voren in het eerste en het laatste nummer van de LP: ‘Focus (vocal)’ en ‘ Focus (instrumental)’. ‘Focus (vocal)’ is het eerste nummer waarmee de band zich profileert. Het nummer start met een introductie van de toonsoort door het orgel. Daarna wordt de tekst van het nummer gezongen:





De inhoud van deze tekst past goed in het Flower Power ideaal uit 1967, de liefde centraal stellen om communicatie te herstellen. Het orgel verzorgt in het eerste nummer de harmonische ondersteuning met een simpele riff die bestaat uit een IV-V cadens. Deze cadens is in de traditionele kerkmuziek veel terug te vinden en geeft een plechtig effect. Vaak wordt deze cadens gebruikt als het ‘Amen’ gezongen wordt. Daarom wordt deze cadens ook wel het ‘amencadens’ genoemd. Deze ostinate cadens klinkt het hele nummer door en de gitaar speelt tonen afkomstig uit de akkoorden die de organist speelt. Het orgelgebruik met gebruik van het plagale cadens geeft een goede soundscape voor de tekst van het nummer.
Het slotnummer ‘Focus (instrumental)’ lijkt zeer op het eerste nummer alleen, wordt de gezongen melodie van de eerste versie nu vervangen door gitaar. Het staat nu wel in een andere toonsoort (Cis-groot in plaats van D-groot). Een ander verschil is dat het plechtige karakter van de plagale cadens nu wordt overstemd door een gitaarsolo met een blues-karakter door middel van veel omspelingen van de septiem van het akkoord. Dit nummer geeft goed de spanning weer tussen het verheven orgelspel van Thijs van Leer en de ruige gitaarsoli van Jan Akkerman. 
De eerste Top-10 notering die Focus in Nederland haalde was met het nummer ‘Hocus Pocus’ dat op 10 juli 1971 in de hitlijsten kwam. Dit nummer bestaat weer uit contrasterende lagen. De rocksound van Jan Akkerman opent het nummer met uiterst ritmisch en aanstekelijk gitaarspel dat bestaat uit twee riffs. Na het rockgedeelte komt Thijs van Leer met zijn orgel, dat wordt gebruikt als harmonische ondersteuning. Deze harmonische ondersteuning verschilt met die van de gitaar in de zin dat op het orgel het gespeelde akkoord constant blijft klinken terwijl dit op een piano of gitaar uitsterft. Tijdens het orgelgedeelte jodelt Thijs van Leer, wat het contrast met het gitaargedeelte groter en absurder maakt. In 1973 werd het nummer opnieuw uitgebracht in een nieuw opgenomen Amerikaanse versie die sneller was. Daar behaalden ze in een 9e plaats mee in de Billboard Top 100.​[115]​
Moving Waves
Het album Moving Waves werd in 1972 speciaal voor de Amerikaanse markt uitgebracht. ​[116]​ In Nederland was de naam voor dit album Focus II. Op dit album komt de kerkorgelsound het meest prominent naar voren in de 23 minuten durende ‘Eruption-suite’. Deze suite begint met het deel ‘Orfeus’. Het hammondorgel word hier gebruikt ter harmonische ondersteuning met lange akkoorden die op een kerkorgelwijze langzaam en gedragen gespeeld worden. Er wordt legato gespeeld, iets wat je in de popmuziek niet vaak tegenkomt omdat er dan weinig ritmische impulsen gegeven kunnen worden. Boven de orgelakkoorden speelt Jan Akkerman een lyrische, rustige melodie die bijna klinkt alsof hij op een viool gespeeld is. Na 1:22 begint het tweede deel van deze zestiendelige suite. Dit deel heet ‘Answer’ en laat een meer springerig thema horen dat door het orgel wordt geïntroduceerd en daarna geïmiteerd door gitaar. Unisono wordt daarna dit thema gespeeld met gitaar en orgel. Van Leer laat hier zien dat het orgel naast ondersteuningsinstrument gebruikt kan worden als melodie-instrument. Hij gebruikt dan een andere registratie, meer helder, en de keyclick is duidelijker te horen zodat er ritmische impulsen kunnen worden gegeven. Deze twee functies van het orgelspel zien we in de gehele suite terugkeren. 
Focus III
Eind 1972 werd het album Focus III uitgebracht.​[117]​ Dit album behaalde de hoogste plaats in de albumlijsten die Focus ooit haalde, een 4e plaats. Het openingsnummer van het album is ‘Round goes the gossip’ en is geschreven door Thijs van Leer. Het nummer lijkt een doodnormale popsong door de drums en het refrein ‘Round goes the gossip’. Halverwege valt de drum en gitaar weg en klinken er orgelakkoorden met daarop een in het Latijn gezongen tekst. 

Extemplo libyae magnas it fama per urbes,
Fama, malum qua non aliud velocius ullum.
Mobilitate viget virisque adquirit eundo;
Parva metu primo, mox sese attollit in auras.
Ingrediturque solo et caput inter nubila condit.​[118]​

Deze tekst gaat over de roddel die door de straten van de stad Libya weerklinkt. Je zou door de orgelklanken in combinatie met de Latijnse tekst verwachten dat het een gewijde tekst zou zijn, maar dit blijkt niet het geval te zijn.
	Het nummer ‘Sylvia’ is wellicht een van de meest bekende nummers van Focus. In dit nummer wordt het orgel gebruikt ter harmonische ondersteuning van de gitaarsoli van Jan Akkerman. ‘Sylvia’ start met een riff op gitaar. Daarna valt het orgel in met dezelfde riff. Deze wordt nu twee keer samen met gitaar gespeeld. Het akkoordverloop is bijzonder te noemen. 

 
Bovenstaand muziekvoorbeeld (een transcriptie) is de bewuste riff. Het start met een F-groot akkoord, gaat naar C-groot en G-groot, Allemaal kwintrelaties. Van G-groot gaat het naar Es-groot, As-groot, Es-groot, en dan Bes-groot. Binnen de toonsoort F-groot waarin het geschreven is, is dit een vreemd akkoordverloop, maar het klinkt wel logisch. Wat verder opvalt aan de riff is dat het orgel zowel gebruikt wordt om ritmische impulsen te geven als ter harmonische ondersteuning. Bij het spelen van deze riff werd het orgel scherper ingesteld qua klank zodat juist die ritmische impulsen duidelijker naar voren komen. Na deze riff volgt de melodie gespeeld op gitaar door Jan Akkerman. Het orgel klinkt nu zachter en wordt puur gebruikt ter harmonische ondersteuning. De lyrische melodie van Jan Akkerman en de aanstekelijke orgelriff gaven dit nummer een grote hitpotentie. De orgelriff is voor de Nederlandse popmuziek een van de meest bekende orgelfragmenten uit deze periode geworden. ‘Sylvia’ kwam op 13 mei 1972 in de Top-40 terecht en behaalde een negende plaats. 
1972 was een succesvol jaar voor Focus. De groep werd in Nederland uitgeroepen tot trendsetter van het voorgaande jaar en in Engeland riep het toonaangevende blad Melody Maker de groep uit tot Belofte van 1973.​[119]​ Door ditzelfde blad werd Jan Akkerman in dit jaar uitgeroepen tot beste gitarist ter wereld.
Die belofte maakte Focus waar want in 1973 hadden ze een zeer succesvolle tournee door Amerika en Engeland. De Telegraaf van 26 maart 1973 sprak van een ‘triomftocht’ waarvoor ze van de stichting Conamus de Exportprijs kregen.
Hamburger Concerto
In 1974 bracht Focus het album Hamburger Concerto uit.​[120]​ Op dit album komt het orgel als kerkorgel het meest duidelijk naar voren. In het nummer ‘La Cathedrale de Strasbourg’ wordt het orgel gebruikt om een nostalgisch aandoende soundscape te creëren. Dit nummer start met piano, opgenomen in een ruimte met veel akoestiek, wat de suggestie wekt dat het in een kerk is. Ook de melodie en het harmonisch verloop van deze introductie op piano suggereren een kerksfeer. Dit wordt helemaal versterkt door het gebruik van kerkorgel halverwege het nummer. In langzame akkoorden die volgens de klassieke harmonieleer verlopen, wordt met veel verminderde akkoorden een imposante orgelsound neergezet. Deze orgelsound verdwijnt weer snel waarna de rustige pianoklanken terugkeren. Daarna wordt de volgende tekst gezongen:
La Cathedrale de Strasbourg
Ding dong, ding dong
La nostalgie, se réveille

Een ander nummer op deze plaat waarop zeer duidelijk een kerkorgelsound te horen is het nummer ‘Hamburger Concerto’, een twintig mintuten durend symfonisch werk. Het nummer start met een solerende orgelpartij. Eerst worden er drie akkoorden statig neergezet. Daarna klinkt er een typische toccata-achtige vorm met gebroken akkoorden waarin de melodie naar beneden gaat en uitmondt in een cadens die typerend is voor orgelmuziek: een omspeling van de terts in het slotakkoord. 
Aan het eind van het ‘Hamburger Concerto’ wordt een tekst uit het toneelstuk ‘Gysbrecht van Aemstel’ van Joost van den Vondel (1587-1679) aangehaald:

O Kerstnacht, schooner dan de daegen,
Hoe kan Herodes 't licht verdraegen,
Dat in uw duisternisse blinckt,
En wort geviert en aengebeden?
Zijn hooghmoed luistert naar geen reden,
Hoe schel die in zijn ooren klinckt.
Hy pooght d'onnoosle te vernielen
Door 't moorden van onnoosle zielen,
En werckt een stad en landgeschrey,
In Bethlehem en op den acker,
en maeckt den geest van Rachel wacker,
Die waeren gaet door beemd en wey.​[121]​

Deze tekst verwijst naar het bijbelse verhaal van de kindermoord in Bethlehem.













Op 16-03-1968 behaalde het nummer ‘Kom uit de bedstee mijn liefste’ de eerste plaats in de hitlijsten.​[122]​ Dit nummer werd gezongen door Rob Out, een bekende dj van de piratenzender Veronica. Het nummer was geïnspireerd op een countrysong van de Amerikaanse folkzanger Eric Andersen. Dit originele nummer was vrij onbekend omdat het nooit genoeg airplay heeft gekregen om een hit te kunnen worden. De originele tekst werd namelijk door veel radiostations in de ban gedaan

Come to my bedside my darling
come over here and close the door
lay your body soft and warm beside me
and drop your pettycoat upon the floor. ​[123]​

De Nederlandse versie met tekst van Peter Koelewijn was aanzienlijk minder schokkend. Het meisje werd hier juist gevraagd uit de bedstee te komen, omdat ze te laat was voor de trouwerij. Er gebeuren allemaal komische dingen in de kerk en alles loopt mis.
Het nummer begint met een fragment op orgel van de ‘Wedding March’ uit Mendelssohn’s Midsummer Night’s Dream. Daarna word het lied gezongen en wordt het orgel vrij onopvallend gebruikt ter harmonische ondersteuning. Als in de tekst de regel voorkomt: ‘De organist die speelt zijn vingers blauw’ klinken er op het orgel een paar gebroken akkoorden, de tekst wordt lettelijk uitgebeeld. Het orgel dat men gebruikte voor dit nummer is met grote waarschijnlijk een hammondorgel die zonder tremolo en leslie een kerkorgelsound imiteert. Verder wordt er nog een trombone gebruikt die met vele glissando’s voor een extra komische noot zorgt.
DC Lewis
Op 7 februari 1970 kwam een opmerkelijk nummer op de eerste positie te staan van de Top-40. Dit nummer, ‘Mijn gebed’ , bestaat uit kerkorgelspel, trompet en de zang van Ruud van Eggenhuizen (1947-2000).​[124]​ Het nummer werd geschreven door Joop Stokkermans en Gerrit den Braber en moet gezien worden als een exponent van de relipopgolf die in die tijd gaande was. De Utrechtse groep Unit Gloria met Robert Long, en gospelkoren als de Edwin Hawkins Singers uit Amerika behaalden grote hits met christelijke thematiek. De tekst van ‘Mijn gebed’ moet in dit licht gezien worden:

Dit is uw orgel, Heer, dit is uw kerk,
‘k Loop zomaar binnen, Heer, net van m’n werk,
Niet voor de priester, Heer, of ’t antiek,
Ik kom alleen maar, Heer, voor de muziek.

Is het bezwaarlijk, Heer, dat ik hier zit,
Maakt ’t wat uit, oh Heer, dat ik niet bid,
‘k Ben niet hervormd of zo, niet katholiek,
Ik kom alleen maar hier voor de muziek.

Ik kom hier vaker, Heer, haast elke week,
Nooit bij een zondagsdienst, nooit voor de preek.
Als je alleen bent, Heer, zonder publiek,
Nou dan geniet je meer van de muziek.

Ik had een rotdag, Heer, ’t lukte niet best,
‘k Werd door collega’s, Heer, ook nog gepest.
’t Komt door ’t orgel, Heer, door uw trompet,
Ik kwam haast ongemerkt tot een gebed.

Het orgelspel werd verzorgd door de op dat moment furore makende organist Feike Asma (1912-1984). Het was voor Nederland bijzonder dat een klassiek geschoolde componist meewerkte aan een popplaat. Feike Asma was een ruimdenkend organist die ook voor popmuziek openstond. In een intervieuw uit 1970 zei hij:
‘Over de beat: ‘Laat ze maar als ze dat leuk vinden. De beatmuziek gaat trouwens erg vooruit. Die Beatles bijvoorbeeld. Knap. Maar ook Nederlandse groepen als Ekseption. Enorm muzikaal.’ Beat en klassiek. ‘Dat teruggrijpen op de klassieken, bedoelt u. Ze móéten wel. Waar moeten ze anders op teruggrijpen. En als het goed gebeurt zoals bij de Swingle Singers, Ekseption, Raymond Guillot en vele anderen, is het geweldig. Ik mag het wel. Dat is ook de reden, dat ik dat plaatje (Mijn gebed) heb gemaakt met D.C. Lewis. [...] Voor de oorlog was de belangstelling voor het klassieke repertoire geweldig, daarna zakte die als een pudding in elkaar. En nu? Overweldigend man! ‘k Heb altijd volle kerken, en wat opvalt: zoveel jeugd. Laatst stonden me een paar met van die lange haren op te wachten na afloop: “’t Was geweldig meneer Asma. Vooral dat laatste nummer van Bach.”’​[125]​

De opnamen van ‘Mijn gebed’ vonden plaats in de Grote Kerk van Maassluis. D.C. Lewis werd niet alleen ingeschakeld om te zingen maar mocht ook helpen met het registreren. In het jaar 2000 zei D.C. Lewis over de samenwerking met Feike Asma het volgende: ‘Na een –voor iemand met enorme hoogtevrees- ijzingwekkende klim naar het orgel, kon de opname beginnen. Dit heeft zeer grote indruk op mij gemaakt. De heer Asma achter de toetsen, mijn persoontje links van hem en de heer Harry van Hoof, hij had het arrangement gemaakt, aan zijn zijde. Onze taak zou bestaan uit het, op teken van de heer Asma, uittrekken en induwen van houten staven. Deze bedienen pijpenreeksen vermoed ik. Nog nooit in mijn leven had ik zoveel akoestisch geweld ervaren. In één woord verpletterend. Ook de heer Asma maakte op mij een zeer diepe indruk. Hij was per slot van rekening de berijder van dit enorme monster en ik verzeker u, hij was heer en meester. En passant nog even twee personen duidelijk makend wat ze te doen hadden. Respect!!’​[126]​
Voordat ‘Mijn gebed’ in de hitparade kwam, was het op televisie geweest in ‘Voor de vuist weg’ van Willem Duys, op 31 december 1969. De uitzending zorgde voor een grote belangstelling voor het nummer. Vanuit christelijke hoek kwam er veel negatief commentaar. De strekking van de tekst is immers dat de persoon in kwestie alleen maar naar de kerk komt om de muziek en dat het geloof hem niet zo veel meer zegt. Joop Stokkermans zei er in 2002 over: ‘Het is een psalm in de tijd van de ontkerkelijking. Nu is het camp, maar het appelleerde wel ergens aan.’​[127]​
Het nummer begint met een voorspel dat bestaat uit het preluderen op de eerste regel van het lied. Daarna worden de eerste twee coupletten achter elkaar gezongen. Het eerste vers wordt gezongen met een bescheiden registratie. In het tweede couplet wordt een iets opvallender registratie gebruikt met een wat heldere registratie en een uitkomende stem die de melodie omspeelt.
Na de eerste twee coupletten volgt een tussenspel gespeeld door trompet en orgel. De trompet heeft een eigen melodie en het orgel soms ook. Het klankbeeld doet klassiek aan. Hierna wordt op hetzelfde thema doorgeborduurd op orgel alleen, deze keer met het volle werk inclusief dreunende 16’voet tongwerken op het pedaal.







Mijn vraag was, wat er in de Nederlandse popmuziek tussen 1967 en 1977 gebeurd is met de kerkorgelsound als element van popsongs (singles of albumstukken), in relatie tot de teksten en orgelconventies.

Tijdlijn
De volgende tabel geeft een chronologisch overzicht van de meest belanrijke nummers waarin een kerkorgelsound te horen is:





Egbert Douwe	Kom uit de bedstee mijn liefste	-	16-03-68	01	12	HumoristischNederlandsta-lig
Ekseption	The fifth	-	05-04-69	03	14	Progressive rock
Ekseption	Rhapsody in blue	-	21-06-69	18	05	Progressive rock
Tee-Set	Ma belle amie	-	12-07-69	06	12	Beatmuziek
Ekseption	Air	-	04-10-69	02	16	Progressive rock
Ekseption	-	Ekseption	06-12-69	02	   9L*	Progressive rock
DC Lewis	Mijn gebed	-	17-01-70	01	16	Relipop
Ekseption	Italian concerto	-	24-01-70	18	06	Progressive rock
Ekseption	-	Beggar Julia’s time trip	28-03-70	10	  7L*	Progressive rock
Ekseption	Adagio	-	18-04-70	15	06	Progressive rock
Supersister	She was naked	-	30-05-70	11	7	Progressive rock
Ekseption	-	Ekseption 3	05-12-70	01	 09	Progressive rock
Focus	-	In and out of Focus	1970	-	-	Progressive rock
Solution	-	Solution	1970	-	-	Jazz rock
Ekseption	Peace planet	-	02-01-71	02	10	Progressive rock
Earth & Fire	Invitation	-	06-03-71	05	07	Progressive rock
Focus	Hocus Pocus	-	10-07-71	10	07	Progressive rock
Earth & Fire	Storm and thunder	-	11-09-71	06	10	Progressive rock
Ekseption	-	00.04	16-10-71	01		Progressive rock
Focus	-	Focus 2	23-10-71	05	11	Progressive rock













Het eerste genre waarin de kerkorgelsound werd toegepast is de beatmuziek. Een belangrijke groep binnen dit genre was The Motions uit Den Haag. In 1965 maakten zij het nummer ‘Wasted words’ waarin de kerkorgelsound voor het eerst werd toegepast. De Ro-d-ys die ook actief waren in dit genre gebruikten de kerkorgelsound in hun nummer ‘Gods of evil’ (1967). De band Tee-Set gebruikte de orgelsound in 1967 in ‘Don’t you leave’.
In 1968 scoorde Egbert Douwe een hit met ‘Kom uit de bedstee mijn liefste’. De orgelsound werd in dit nummer gebruikt ter ondersteuning van de humoristische tekst. 
De genres waarin de kerkorgelsound het meest gebruikt werd is de de progressive rock. In dit genres werd het orgel niet alleen als sound gebruikt, maar werden ook alle muzikale mogelijkheden van het instrument uitgebuit. De eerste band die een kerkorgelsound gebruikte binnen deze genres was Ekseption met het nummer ‘The fifth’ in 1967. 
In 1970 kwam D.C. Lewis met ‘Mijn gebed’, een nummer dat de religieuze connotaties van de orgelklankt beschrijft, op de eerste plaats van de Top-40. Dit is het eerste nummer waarbij een ‘echt’ kerkorgel werd gebruikt. Dit nummer moet gezien worden als exponent van de relipop en valt daardoor buiten de genres symfonische/progressive rock.
Na 1970 werden de hitlijsten gedomineerd door symfonische en progressive rock. Bands als Ekseption, Earth and Fire, Solution en Focus gebruikten allen op eigen wijze de orgelsound. Deze bands profileerden zich met pretentieuze, lange nummers waarbij de kerkorgelsound als statussymbool werd toegepast. Bij Ekseption valt op dat er al meer gebruik wordt gemaakt van ‘echte’ kerkorgels. 
Na 1972 wordt de kerkorgelsound in de popmuziek vooral gebruikt door Focus en Trace. Focus richtte zich vooral op het buitenland en behaalde daar grote successen met een geslaagde mix van de rocksound van Jan Akkerman en de orgelklanken van Thijs van Leer. Bij Trace werd het orgel op een zeer virtuoze manier gebruikt door Rick van der Linden. Deze platen moeten gezien worden als een apotheose van de progressive rock. Toch zien we dat de populariteit van de kerkorgelsound in de progressive rock vanaf 1973 sterk afneemt. 
Gebruik Kerkorgel
Het kerkorgel (als fysiek instrument) werd vooral toegepast in de symfonische progressive rockgroepen. Ekseption, Trace en Focus waren hoofdrolspelers binnen dit genre. Al deze bands hebben gebruik gemaakt van kerkorgels in hun muziek. Zo zien we bij Ekseption dat er voor het eerst een echt kerkorgel werd gebruikt op het conceptalbum Beggar Julia’s Time Trip (1969). In de albums Ekseption 00.04 (1972), Ekseption 5 (1972) en Trinity (1973) werden kerkorgels gebruikt. Meestal werd het orgel van de St. Bavokerk te Haarlem -een groot kerkorgel met een volle klank- gebruikt. Het valt op dat kerkorgels vaak alleen met het volle werk werden gebruikt om een massieve orgelklank te genereren.
Nadat Rick van der Linden Ekseption verlaten had in 1973, startte hij de groep Trace. Met Trace nam hij drie albums op. Op de eerste twee albums Trace (1974) en Birds (1975) maakte hij gebruik van kerkorgels.
Een eendagsvlieg die ook gebruik maakte van een kerkorgel was D.C. Lewis. Het nummer ‘Mijn gebed’, dat in 1970 op de eerste plaats kwam van de Top-40, werd begeleid door de bekende organist Feike Asma op het orgel in de Grote Kerk van Maassluis. De band Focus gebruikte eenmalig een kerkorgel op het album Hamburger Concerto (1974) in het nummer ‘La Cathedrale de Strasbourg’.
Gebruik hammondorgel als surrogaat kerkorgel
Het hammondorgel werd door veel Nederlandse bands gebruikt als surrogaat kerkorgel. We zien dit bij Earth and Fire die geïnspireerd door het nummer ‘Chest Fever’ van The Band een kerkorgelsound in hun muziek wilden. Het Hammondorgel bleek een goede imitator van het kerkorgel te zijn. Het instrument was immers ook met dat doel ontworpen.
Om de kerkorgelsound te benaderen liet men het orgel zo clean mogelijk horen. Dat wil zeggen zonder leslie, vibrato, en keyclick. De drawbars van een hammondorgel waren bovendien zo in te stellen dat de boventonenreeks van een kerkorgel benaderd werd.Vrijwel alle besproken bands maakten gebruik van het Hammondorgel.
Stijlfiguren uit de klassieke orgelliteratuur
Een hammondorgel geeft geen perfecte imitatie van een kerkorgel. Daarom was het voor het creëren van een kerkorgelsound noodzakelijk meer kenmerken uit de kerkorgelmuziek te imiteren. Soms werd klassieke orgelmuziek bijna ongewijzigd gespeeld, zoals in ‘The Lamplighter’ (1971) van Ekseption. Door gebruik te maken van bekende orgelwerken wordt het effect van de kerkorgelsound versterkt ook al klinkt het instrument niet helemaal als een kerkorgel. Bij de originele nummers gebruikten de auteurs stijlkenmerken die kenmerkend zijn voor kerkorgelmuziek.
Er werden koraalachtige melodieën en harmonieën gebruikt. Stijlfiguren vanuit de klassieke orgelliteratuur zoals toccata-achtige vormen werden toegepast.(bijvoorbeeld in ‘Storm and Thunder’ van Earth and Fire). 
Een ander terugkerend kenmerk is de zogenaamde terrassendynamiek: een fragment wordt meerdere keren herhaald op verschillende manualen zoals in ‘Picaddilly Sweet’ van Ekseption. Dit suggereert het wisselen van manualen op een kerkorgel.
Een plagale cadens (amen cadens) geeft een plechtig effect en wordt om die reden veelvuldig gebruikt in het nummer ‘Focus’ dat op het album In and out of Focus ( 1970) staat.
Relatie tekst en muziek
De kerkorgelsound werd op verschillende manieren toegepast in relatie tot de tekst of gedeelten daarvan. Zo werd die gebruikt om een kerksfeer te creëren bijvoorbeeld in ‘Kom uit de bedstee’ (1968) van Egbert Douwe. ‘Mijn gebed’ (1970) van D.C. Lewis is een nummer waarin juist de klank van het orgel ook in de tekst gekoppeld wordt aan religie. Bij deze nummers komt de inhoud van de tekst overeen met de sfeer die door de kerkorgelsound wordt opgeroepen. Bij de band Supersister zien we dat dit soms juist wordt gebruikt als contrast. In het nummer ‘She was naked’ bijvoorbeeld klinkt het orgel niet onder de tekst ‘dona nobis pacem’, maar onder de andere, lichtvoetige, delen. Waar je hier een orgel zou verwachten klinken hardere synthesizerklanken. 
Bij veel bands hoor je dat het orgel wordt gebruikt bij teksten die over verheven zaken gaan. ‘Mijn gebed’(1970) gaat over religie. Song of the marching Children (1971) van Earth and Fire is een album dat gaat over het thema reïncarnatie. ‘Storm and Thunder’ (1971) gaat over de natuurelementen. 
Op het album Focus III (1972) wordt in het Latijn gezongen met orgelbegeleiding terwijl de inhoud van de tekst beslist niet liturgisch is. In 1974 gebruikte Focus een kerklied van Joost van den Vondel in ‘Hamburger Concerto’.
Orgelsound versus rocksound
De kerkorgelsound is log, massief en heeft religieuze connotaties: niet direct eigenschappen die direct passen in het soundparadigma van de popmuziek. In bands als Ekseption en Trace, die sterk klassiek georiënteerd waren, leidde dit tot weinig problemen. In de band Focus waar het plechtige orgelspel in groot contrast stond met de rocksound van Jan Akkerman leverde dit wel frictie op. 
Tot slot
In navolging van de band Procol Harum en hun internationale hit ‘A whiter shade of pale’ werd de kerkorgelsound opeens door vele popgroepen, vooral binnen de symfonische rock, gebruikt. Men gebruikte het orgel om een kerkachtige sfeer op te roepen en/of een vol symfonisch geluid te realiseren. Door het gebruik van orgelsound in de popmuziek werde er ook compositorisch vernieuwd. De organisten van bands schreven voornamelijk de muziek. Bij Ekseption schreef Rick van der Linden het meeste materiaal en bij Focus was Thijs van Leer de componist. Omdat deze organisten vaak klassiek geschoolde musici waren, werd er complexere polyfone muziek geschreven. Door de klanktechnische mogelijkheden van het orgel werd dit nog meer uitgebuit.
Vooral Rick van der Linden heeft met zijn orgelspel een stempel gedrukt op de Nederlandse popmuziek. Hij deed dit op een zeer virtuoze manier, als een solist met beleiding van de rest van de band. Andere organisten als Thijs van Leer en Gerard Koerts waren meer gericht op het muzikale geheel waarvan zij deel uitmaakten.
Tussen 1967 en 1977 is al het mogelijke met de kerkorgelsound uitgeprobeerd door progressieve groepen in Nederland. Het incorporeren van de kerkorgelsound in een vanouds als zeer orgel-minded bekend staand land als Nederland, heeft behalve soundmatig ook betekenis in bredere zin. De popgroepen sloten aan bij een muzikale traditie, maar vertaalden die naar hun eigen muziekwereld. Dat was in die tijd (1967-1977) progressief. 
	De groepen zaten in het segment van de ‘betere’ luistermuziek die het vooral van de albums (lp’s) moest hebben. Hun artistieke status was hoog. Die hoge status accentueerden ze behalve door de incorporatie van de kerkorgelsound ook door gebruik van ingewikkelde (langere) vormen, andere talen (Latijn, Frans) met een culturele connotatie, en een hoge graad van virtuositeit.
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